﻿Articol principal Barocul în pictură Imagine 8 - Baroc Eneas scapă din Troia în flăcări, de Federico Barocci, 1598 Un tablou ce a fost pictat în clar stil baroc, caracterizat de: dramatismul situației descrise, finețea detaliilor ne-echivoce, puternicul contrast dintre lumină și întuneric (clarobscur), folosirea dinamică a ambelor diagonale ale imaginii, utilizarea expresivă a întreagii game de culori calde (alb, galben, auriu, roșu, ocru, maroniu de diferite nuanțe) și, bineînțeles, etc Pictura baroc a fost în floare în multe culturi europene între sfârșitul secolului al XVI-lea și prima jumătate a secolului al XVIII-lea, o perioadă din istoria europeană caracterizată de bogăție, strălucire și fast Pictorii care au excelat în folosirea elementelor stilului baroc în pictură au folosit în mod accentuat figuri umane surprinse în decursul mișcării, puternice contraste de lumină și întuneric (acea tehnică cunoscută sub numele generic de clarobscur), culori puternice, saturate și un echilibru compozițional mai degrabă dinamic decât static, considerat de multe ori chiar dezechilibru compozițional De asemenea, folosirea liniilor de compoziție de forme curbate, asemănătoare unor litere S multiple, a diagonalelor repetate de tip ascendent și descendent comparativ cu liniile drepte, orizontale și/sau verticale, folosite preponderent anterior, sunt alte elemente tipice ale barocului de tip vizual Tintoretto (pe numele său real Jacopo Robusti) a fost unul dintre cei mai mari pictori ai școlii venețiene, probabil ultimul mare pictor al Renașterii italiene și fără îndoială unul din primii pictori folosind o manieră baroc în pictură În Cina cea de taină, folosirea accentuată a clar-obscurului, a diagonalei ascendente în jurul căreia gravitează întrega compoziție, a dramatismului momentului surprins în punctul său critic și redat ne-echivoc cu măiestrie, precum și a culorilor saturate, ce umplu cadrul picturii, reprezintă tot atâtea elemente baroc În Eneas scapă din Troia în flăcări, prezentat aici, Federico Barocci face dovada însușirii și aplicării cu brio a elementelor definitorii ale stilului baroc în pictură În anul 1598, anul realizării picturii, acestea erau deja clar cristalizate și "standardizate," cel puțin în Italia Imagine 9 - Baroc Peter Paul Rubens în Vânătoare de lei dovedește încă o dată măiestria sa artistică, prin folosirea simultană a multiple elemente de baroc imagistic Peter Paul Rubens, considerat de mulți specialiști cel mai mare pictor european, maestru incontestabil al barocului pictural, a folosit compoziții complexe cu personaje multiple, pictate din unghiuri diferite, efectuând sincron diferite lucruri slujind unui scop comun Spre exemplu, în Vânătoarea de lei, artistul flamand a folosit la refuz spațiul existent, grupând șapte vânători, dintre care trei pe cai, înarmați cu 5 sulițe, 2 săbii și multiple pumnale în jurul a doi lei, care urmează a fi străpunși fiecare de mai multe arme simultan Deși este considerat, de către cei mai mulți, un pictor reprezentativ al școlii spaniole, de către alții un pictor manierist, El Greco, pictor care a excelat în a prezenta în pictura sa scene biblice și, mai ales, mistice, a pictat și sub influența barocului Mai exact, tehnica sa de a picta are multiple elemente baroc, și, aidoma lui Rubens, artistul spaniol de origine greacă folosește culori saturate aplicate cu tușă groasă, de multe ori delimitând clar, dar alteori nedelimitând limpede, aidoma artiștilor ce foloseau tehnica numită sfumato, liniile de contur dintre personaje sau dintre personaje și fondul picturii Pictorii francezi ai genului baroc, precum Nicolas Poussin și Claude Lorrain, nu au făcut altceva decât să continue tradiția clasică a personajelor ce umplu cadrul picturii având atitudini fie statuare, fie dinamice, dar întotdeauna dramatice, și găsindu-se în mijlocul unor peisaje ușor ireale ce amintesc mai degrabă de parcuri (desigur, baroc) decât de un peisaj real În timp ce Rembrandt și alți maeștri olandezi ai barocului s-au aplecat în compozițiile lor mai ales asupra scenelor cotidiene, spaniolul Diego Velázquez, artist neafiliat vreunei școli, dar puternic individualizat ca pictor baroc, deși a realizat și picturi inspirate din cotidian, mai ales în perioada italiană, este cunoscut îndeobște pentru realizarea de portrete minunate ale membrilor Curții Regale a Spaniei, compoziții pline de culoare, viață, exuberanță și realism CLASICISMUL FRANCEZ Singura tara care nu a asimilat barocul triumfator in tot estul Europei este Franta Aici, clasicismul se contureaza sub domnia lui Ludovic al XIII-lea, pentru a-si gasi deplina dezvoltare in timpul lui Ludovic al XIV-lea Clasicismul francez in secolului al XVII-lea este o sinteza a influentelor renascentiste italiene, a celor antice si a traditiilor franceze El infuenteaza arhitectura, decoratia si intr-o masura mai mica, pictura Sustinut de inflenta Academiei franceze, care se infiiteaza in 1635, acest curent este asimilat stralucirii secolului lui Ludovic al XIV-lea Treptat, rococo-ul, mostenitor al barocului, va inlocui clasicismul francez Servind glorificarea puterii regale, viziunea artei clasice franceze este monumentala, folosindu-se pentru acesta de jocul echilibrat dintre orizontale si verticale, spre deosebire de dinamica liniei curbe a barocului Plalatul Versailles, de dimensiuni impresionante, simbol al autoritatii monarhice absolute, precum si al rationalismului, a adunat, pentru construirea si decorarea sa, pe arhitectii si decoratorii cei mai reprezentativi pentru noul stil: Charles le Brun (1610-1690), Louis le Vrau (1612-1670), precum si Francois Mansard (1598-1666) Nicolas Poussin (1594-1665)este cel care fixeaza gustul clasic in pictura Compozitiile si peisajele sale cu ruine fac dovada regulilor clasicismului: simplitate, corectitudine, acuratete Pictura lui Georges de la Tour (1593-1652) poarta amprenta caravaggismului (stilul lui Caravaggio), folosind efectele de clarobscur date de lumina unei lampi sau a unei lumanari; fiecare dintre lucrarile sale face, cu toate acestea, dovada accentuata a rigorii, eliminand aproape orice detaliu (decor, arhitectura) care ar incarca inutil lucrarea STILUL ROCOCO Stilul rococo reprezinta o tendinta artistica a secolului alXVII-lea, care se dezvolta sub domnia lui Ludovic al XV-lea Aparut catre 1715 rococo-ul apune odata cu ascensiunea neoclasicismului francez, catre 1765 Pictura capata acum un rol decorativ, fiind invadata de motive exotice si naturaliste, In cadrul motivelor ornamentale, curbele contracurbele si alte ornamente vadesc o inspiratie orientala sau mitologica Stilul rococo corespunde atmosferei rafinate si intelectuale a saloanelor pariziene Astfel, Parisul devine un loc de manifestare a arhitecturii rococo, in cadrul resedintelor luxoase numite hotels Este o arhitectura mai rafinata cu spatii mai intime, care lasa loc decoratiei -Salonul printesei de Soubise Paris Multe plafoane (ale resedintelor, cat si ale bisericilor) sunt decorate acum cu pituri in trompe l'oeil: personajele sunt colorate astfel incat sa simuleze realitatea, ele plutind parca, in atitudini pline de gratie si eleganta Antoaine Watteau (1684-1721) este pictorul "serbarilor galante" si al saloanelor din aceasta perioada Picturile sale exprima in egala masura caracterul trecator al lucrurilor (sentimentul amoros, afectiv, atitudinile fugitive) Printre cele mai cunoscute "serbari galante " se numara Imbarcarea pentru Cythera, o proba de virtuozitate si subtilitate: compozitia este alcatuita din figuri enigmatice, atmosfera este vaporoasa Francois Boucher (1703-1770) si Jean Honore Fragonard (1732-1806) se consacra si ei reprezentarilor galante sau libertine, fara al egala pe Watteau Modelele cu piele sidefie si haine bogat decorate reflecta gustul burgheziei indragostite de o arta deseori facila-Fragonard, Leaganul NEOCLASICISMUL Cu acest termen sunt desemnate transformarile artistice din perioda 1750-1830 Influentat de gandirea din Secolul luminilor, neoclasicismul impune dominatia rigorii, avand drept modele de arta greaca si cea romana Antichitatea se impune din nou, in opozitie cu conceptiile baroce Scoaterea la lumina in 1748, a asezarilor romane de al Pompei si Herculanum favorizeaza o interpretare nuantata a Antichitatii Aceasta "noua lectura" este menita sa duca la redescoperirea simplitatii si profunzimei naturii, spre deosebire de trairile superficiale ale rococo-ului Temele mitologice si antice, sunt din nou prezente In timpul primului Imperiu (1804-1814), neoclasicismul devine stilul oficial Revolutia franceza se foloseste si ea de acest stil pentru a evidentia virtutile patriotice, regandind valorile antice in termeni morali Artisutul trebuie sa fie acum o persoana angajata civil, care sa-i invete pe ceilalti faptele eroilor antici, simuland astfel virtutea Fara efecte decorative, pictura neoclasica incearca perfectiunea neteda, punand accent pe forta reprezentarii; ea se foloseste de gesturi teatrale, sugerand eroismul Artistul neoclasic isi controleaza inspiratia, supunand-o examenului ratiunii sale Neoclasicismul francez Revolutia franceza a inceput in anul 1789, cand cetatenii au atacat inchisoarea Bastilia din Paris In cativa ani in Franta s-au adoptat o serie de constitutii si a fost executat regele din acea perioada Franta se afla in razboi cu o mare parte din continent si a indurat violente chiar in interior in timpul domniei terorii In final, in 1799, tanarul general Napoleon Bonaparte a preluat controlul si in 1804 s-a proclamat imparat Desi a facut importante reforme administrative, era constant preocupat de razboi si de a incerca sa uneasca intreaga Europa prin cucerire Dupa ce a fost invins la Waterloo in 1815, Napoleon a fost exilat, iar monarhia Bourbon a revenit prin intermediul lui Louis al XVIII-lea In timpul revolutiei pictura franceza si-a reluat scopul moral si politic si a imbratisat stilul numit neoclasicism Chiar inainte de 1789, cand revolutia se apropia, gustul poporului a inceput sa se indeparteze de la dezarmarea si lipsa de griji pe care o impunea rococo-ul, artistii au inceput sa adopte teme nobile de virtute publica si sacrificii personale din istoria Greciei si Romei antice Au pictat cu restictie si disciplina, cu o claritate austera specifica stilului neoclasic pentru a intipari in subiectele lor certitudine si adevar moral Curentul isi extrage radacinile din vointa de regenerare a societatii Dupa opinia lui Diterot: arta trebuie sa educe si „sa faca virtutea atragatoare, viciul odios si ridicolul manifest” Neoclasicismul a triumfat si a fost legat de revolutie in lucrarile lui Jacques-Louis David, un pictor ce a avut si un rol activ in politica A servit programele propagandiste ale partidelor revolutionare radicale, iar mai apoi ale lui Napoleon De tanar David a lucrat in stilul delicat al profesorului sau, François Boucher, dar in Italia a fost influentat de sculpturile antice si de artistii secolului al XVII-lea: Caravaggio si Poussin, adoptandu-le puternicele contraste de culoare, tonurile clare si contururile ferme David le-a dat figurilor sale eroice o masa sculpturala si le-a aranjat ca si cum ar fi inghetate in pozitii autoritare care erau menite sa-i inspire pe conationalii sai sa faca fapte nobile Unul din artistii ce l-a studiat pe David a fost Jean-Auguste-Dominique Ingres Spre deosebire de profesorul sau, Ingres nu s-a implicat in politica si si-a petrecut o mare parte din tineretea sa in Italia, revenind in Franta abia dupa restaurarea monarhiei In timpul vietii sale a fost privit ca cel mai mare preot al neoclasicismului, cautand sa atinga perfectiunea in timp ce artistii de varsta lui au fost captivati de romantism El a insistat pe importanta liniei in pictura, desi era un maestru al culorii O adevarata precizie matematica i-a impuins munca spre abtract, in ciuda realismului meticulos al suprafetelor Fiecare neoclasic selecteaza din rindul clasicilor care ii stau la indemana si ii ignora pe ceilalti Scriitorii neoclasici, patroni si colectionari, artisti si sculptori dintre 1765-1830 au platit omagiu unei idei din generatia lui Pheidias, dar exemplele din sculptura sunt mai degraba copii romane ale sculpturilor helenistice Au ignorat arta arhaica a Greciei si lucrarile tarzii ale Antichitatii REPREZENTANTI DIN FRANTA: · Jean-François Pierre Peyron · Jacques Louis David · Jean-Baptiste Régnault · Pierre-Narciste Guérin · Jean-Auguste-Dominique Ingres CARACTERISTICI: Artistii neoclasici reinnoiesc temele istoriei romane gratie unor riguroase studii arheologice si ilustreaza mai ales epopeea homerica, povestirile lui Titus Livius si poemele lui Petrarca Temele folosite prin aluzii glorifica monarhia, apoi virtutiile patriotice ale Revolutiei Franceze Spatiul pictural se imbogateste cu artificiile tragediei antice prin costume, mimici si gesturi elocvente Artistii preiau constructia frontala din basoreliefurile antice si din frescele de la Herculaneum Personajele sunt mari, nu foarte numeroase si spatiale, sunt etalate in friza in prim-plan Paralel cu suprafata, fundalul raspunde dreptunghiului in care se descrie tabloul prin rapel de motive geometrice (rosturile blocurilor de piatra cioplita, decrosurile si deschiderile in zid) Astfel inchis, ultimul plan concentreaza atentia spectatorului asupra personajelor, in acelasi timp imprimand un ritm scenei Decorul sobru si absenta anecdotei conduc catre esentializare si accentueaza severitatea tablourilor neoclasice Pentru a atinge perfectiunea pictorii corecteaza natura Acest principiu, numit „frumosul ideal”, se inspira din maestrii clasicismului (Rafael si Nicolas Poussin), imbogatit cu ireprosabila cunoastere a anatomiei si proportiilor Personajele cu modeleu sculptural sunt mai intai desenate nud peste o retea de linii (caroiaj) In timpul realizarii picturii, in etape succesive, unele personaje sunt acoperite cu drapaje maiestuase, in timp ce altele isi pastreaza nuditatea eroica O lumina rece invaluie personajele Gesturile luminate violent pe un fond intunecat fac trimitere la Carabaggio si accentueaza mesajul didactic al operei Culoarea e fara rafinamente particulare si intretine un raport complementar cu desenul Ea face cunoscut obiectul, ii confera gradul sau de importanta in tablou si serveste la subliniearea modeleului Suprafata tabloului ramane perfect neteda, iar tehnica pictorului impersonala Stilul Empire reprezintă o a doua etapă a neoclasicismului și a apărut în Franța la începutul secolului al XIX-lea, ca expresie a ambițiilor imperiale ale lui Napoleon Acest stil a influențat arhitectura, mobilierul, artele vizuale și decorative, dar și moda și s-a extins în întreaga Europă și America până prin 1830 și se continuă și astăzi, dar la o scară redusă Numele stilului provine de la cuvântul francez empire care înseamnă "imperiu" Cuprins [ascunde] 1Caracteristici 1 1Arhitectura 1 2Mobilierul 1 3Vestimentația 2Răspândirea stilului 3Artiști reprezentativi 4Galerie imagini 5Vezi și 6Legături externe Caracteristici[modificare | modificare sursă] Arcul de triumf din piața Place du Carrousel, unul dintre cele mai reprezentative monumente ale arhitecturii Empire Ca expresie a luptei pentru expansiune a lui Napoleon, designul este inspirat din arheologie Sunt reînviate luxul și măreția Imperiului Roman, dar sunt utilizate și elemente egiptene și grecești antice Ornamentele sunt excesive și conțin: frunze de acantă, torțe, coroane imperiale, victorii înaripate, încoronate cu lauri, figuri mitologice îmbogățite cu bronzuri aurite, precum și simboluri ca: vulturul roman, tridentul lui Neptun, caduceul lui Hermes Numeroase sunt și motivele militare, cum ar fi armurile, trofeele, săbiile, căștile, semnele imperiale (inițiala N de la Napoleon, albina napoleoneană, vulturul) Stilul este somptuos, cu forme masive, cu motive simetrice, de o regularitate rigidă Se dezvolta gustul pentru imaginile monumentale, stucaturi aurite și mătăsuri brodate Culoarea preferată este albul, la care se adaugă și violetul, rozul și albastrul deschis Pictura in Grecia Antica Arta din Grecia antică a exercitat o mare influență asupra culturilor multor țări, în special în domeniul sculpturii și arhitecturii Ea poate fi împărțită din punct de vedere stilistic în patru categorii: geometrică, arhaică, clasică, si elenistică Spre deosebire de alte popoare antice, grecii, prin arta lor magnifică, au glorificat umanitatea În lumea greacă s-a dezvoltat îndeajuns şi pictura, deşi nu ne-au rămas multe creaţii ale acestei arte Cu picturi se decorau interioarele Se făceau şi tablouri portabile, care se expuneau într-o sală cu şiruri lungi de coloane, numită „Pynacles” De aici vine denumirea de pinacoteca, folosită în toată lumea (o clădire cu săli mari unde se expun tablouri spre a fi văzute de public) Studiul picturii greceşti din această perioadă este realizat în baza vestigiilor picturale de pe ceramică O primă clasificare a ceramicii greceşti este realizată de Eduard Gerhard (1831) în lucrarea Raporto volcente În baza studiilor sale şi a altora de la sfârşitul sec XIX şi până la jumătatea sec XX, în privinţa cronologiei ceramicii greceşti, datorate picturii, s-a ajuns la următoarea clasificare generală a stilurilor: 1 Stilul geometric (sfârşitul sec XI – mijlocul sec VIII î Chr ); 2 Stilul orientalizant (mijlocul sec VIII – sfârşitul sec VII î Chr ); 3 Stilul figurilor negre şi stilul figurilor roşii, care au evoluat în paralel în arhaicul târziu În ansamblu, aceste stiluri corespund diferitelor etape ale evoluţiei decorului pictural de pe ceramică Stilul geometric de pe vasele aşa-numite dipylonice (după locul descoperirii lor de lângă poarta principală, Dipylon, din Atena) este propriu arhaicului timpuriu Picturile stilului geometric erau realizate în negru, pe culoarea naturală a lutului ars şi înfăţişau, pe lângă decoraţia în Benzi, meandre, rozete, cruciuliteetc şi reprezentări figurative, îndeosebi scene de înmormântare, expunând mortul şi amplele convoaie funebre Acestea erau pictate pe vase funerare mari, impresionante cratere şi amfore care urmau a fi îngropate odată cu defunctul În aceste picturi, figurile antropomorfe erau înfăţişate astfel ca unele părţi ale corpului uman – capul şi picioarele – să fie redate din profil, în timp ce alte părţi, îndeosebi torsul, să fie redus la un triunghi şi să apară frontal S-ar putea conchide că în pictura stilului geometric se ajunge la o geometrizare exagerată nu numai a ornamentului ci şi a figurii umane În această atitudine a figurii umane din pictura ceramicii stilului geometric, Julius Lange recunoaşte că fiind modul cel mai tipic de reprezentare pentru fiecare artă primitivă Prin gestul mâinilor, creatorii au imprimat acestor personaje mişcarea, astfel ca figura apare aici conform principiilor stilului care sugerează mişcarea După savantul polonez Kazimir Michalowski, această regulă reprezintă un criteriu fundamental de recunoaştere a artei plastice minore greceşti din perioada arhaică timpurie În arhaicul matur, ca urmare a colonizării greceşti şi a contactului grecilor cu civilizaţiile Orientului, în pictura ceramicii pătrund elemente de ornament proprii Orientului, astfel încât vechile motive geometrice, inclusiv cele figurative geometrizate, sunt înlocuite cu cele ale noului stil orientalizant În aceste motive orientalizante de ornament se poate distinge o imitare a modelelor de pe covoarele orientale Astfel, şirurile de păsări printre rozete amintesc de motivele întâlnite adesea pe covoarele orientale În arhaicul târziu Pictura suferă mari modificări: 1) se practică o pictură murală monumentală Au fost descoperite metope realizate din plăci deluţ ars împodobite picturi, metope care decorau friza templului doric din Termos din Etolia 2) în sec VI î Chr registrul cromatic se îmbogăţeşte Alături de negru, alb şi ocru întâlnim roşu, galben şi albastru În Atena se utiliza chiar o cromatica diferită pentru carnaţia masculină – ocru – şi o altă cromatica – alb – pentru carnaţia feminină, modalitate care aminteşte de tradiţiile picturii egiptene 3) în paralel, apare şi se dezvolta în ceramică stilul figurilor negre Din deceniile trei şi patru Ale secolului al VI-lea î Chr apare şi se dezvolta stilul figurilor roşii care va cunoaşte o evoluţie deosebită în perioada clasică a artei greceşti 4) totodată, în această subperioada se accentuează caracterul monumental, mural al picturii pentru a atinge apogeul în perioada următoare, clasica, atunci când fundalul metopelor Parthenonului Va fi zugravit în albastru intens, iar picturi decorative vor fi întâlnite pe fusurile coloanelor, pe discurile care împodobeau arhitrava precum şi pe vârful frontoanelor, liniile cornişelor şi craterele, astfel încât pare îndreptăţită afirmaţia că Acropola anteniana a fost colorată şi nu albă precum este azi Grecii au lucrat şi „mozaic” - un gen de pictură care constă în fixarea unor bucăţi de piatră sau sticlă foarte mici, de diferite culori, într-o pasta specială care se întăreşte Ei nu au aplicat mozaicuri pe pereţi, ci numai pe pardoseală (mozaic pareimentar) De aceea, nu au reprezentat în mozaic decât prea puţine portrete, mai mult plante şi animale foarte stilizate sau elemente decorative geometrice, dar şi unele scene din viaţa socială, mai ales în epoca târzie elenistica Arta greacă veche exprima cele mai înalte sentimente, cele mai nobile năzuinţe ale cetăţeanului grec din antichitate Operele clasice sunt de mare valuare şi sunt renumite în lumea întreagă; ele au dat idealul perfecţiunii artei europene din primul ev mediu şi de la Renaştere încoace hiar și înainte de sosirea primilor greci în zonă, Insulele Ciclade din Marea Egee produceau opere de artă remarcabil de fin echilibrate și statuete albe, din marmură Sculptura semiabstractă din secolul XX este marcată de asemănarea cu cea antică O influență de lungă durată a avut civilizația minoică din Creta Frescele luminoase, decorative ale cretanilor, olăritul și podoabele metalice au fost adoptate și imitate de populații vorbitoare de limba greacă, care s-au așezat pe pământul grecesc, în aproximativ secolul al XX-lea î Hr În zilele noastre, această civilizație se numește miceniană, după un oraș din nordul Greciei, Micene, unde au fost descoperite măști de aur care acopereau fețele conducătorilor sau regilor morți Micenienii erau mai războinici decât cretanii și curând au ajuns să-și dezvolte un stil propriu, cu reprezentări ale războiului și ale scenelor de vânătoare, care erau desenate și imprimate pe cupe de aur sau pe săbii de bronz Clădirile care au supraviețuit sunt cavouri mari și mari citadele, cum ar fi cele din Micene și Tirint, compuse din blocuri masive de piatră care erau așezate laolaltă Umanizarea artei[modificare | modificare sursă] După destrămarea societății miceniene, care a avut loc în secolul al XII-lea î Hr , a urmat o lungă eră neagră de agitație și de emigrări în masă Acestea au dat naștere unei societăți diferite (de cetate-stat) și unui tip de artă intens umanizată, pe care mare parte a oamenilor o asociază grecilor Trăsătura ei distinctivă se datorează mult religiei grecești, care reprezenta zeii și zeițele drept ființe umane superdotate Ca urmare, era normal ca arta greacă să se concentreze asupra figurii umane, fie că reprezenta un zeu umanizat, fie o ființă asemănătoare zeilor Dintre reprezentările artistice practicate de greci, sculptura este cea mai bine reprezentată, mai ales din cauza faptului că picturile lor nu au supraviețuit peste timp Sculptura de mari dimensiuni și de mari ambiții (sculptura monumentală) s-a dezvoltat doar târziu, în secolul VII î Hr , fiind, probabil, inspirată de contactele cu Egiptul Prima perioadă a sculpturii grecești, cunoscută ca perioada arhaică, a durat cam până în anul 480 î Hr Tipurile ei caracteristice au fost nudul unui tânăr, în poziție verticală, și fecioara îmbrăcată, ambele sculpturi fiind reprezentate cu un zâmbet larg (evident o convenție fixă) pe față, care, astăzi, pare ciudat, "un zâmbet arhaic" Animată și vie[modificare | modificare sursă] Într-un timp surprinzător de scurt, aceste personaje au devenit realiste și veridice, încetând să devină obiecte, ca un stâlp, cu intenția de a fi admirate doar din față Redarea convențională a corpului (kouros) a fost înlocuită cu una mai detaliată și de mare acuratețe în ce privește musculatura, în timp ce îmbrăcămintea purtată s-a sculptat cu tot mai multă măiestrie Perioada clasică, care a durat cam din anul 480 î Hr până în anul 323 î Hr , este, deseori, privită ca o culme a realizărilor artistice grecești Inovațiile în sculptură au început să apară tot mai rapid, personajele în poziție verticală au făcut loc personajelor surprinse într-o varietate de poziții naturale, cum ar fi "Sulițașul" (Doriphorus) și Apollo cu brațul întins din Templul lui Zeus din Olympia, ale căror forme par să fie dictate de originea lor, dintr-o lespede de marmură, în poziție verticală Inovații[modificare | modificare sursă] Inovări similare s-au produs și în sculptura basoreliefurilor (sculpturi realizate astfel încât personajele ies dintr-un fundal, dar nu sunt separate de acesta) și în ansamblurile statuare din bronz Multe capodopere ale sculpturii clasice au dispărut de mult și sunt cunoscute azi doar după nume Printre acestea se află și două mari statui ale lui Zeus și Atena create de maestrul atenian Fidias Cea mai mare parte a lucrărilor în marmură care au supraviețuit nu au fost create pentru contemplarea individuală, ci au fost gândite pentru a face parte din decorarea, de ansamblu, a unui templu (mai ales basoreliefurile care le înconjurau și sculpturile individuale plasate în interiorul unui fronton triunghiular, la fiecare capăt al clădirii) Sculptura, pictura și arhitectura au fost astfel combinate încât să creeze temple somptuoase și locuri pline de culoare, mult mai colorate decât ne imaginăm, deoarece statuile grecești, care, astăzi, par a fi o artă atât de sobră, erau, de fapt, pictate complet și erau echipate cu tot felul de podoabe, ca, de exemplu, ochi aplicați, care, probabil, le confereau o aparență strălucitoare, ușor exotică Parthenonul[modificare | modificare sursă] Reliefurile clasice cele mai frumoase și sculpturile din fronton făceau parte din templul atenian Parthenos, mai bine cunoscut sub numele de Parthenon Cele mai multe sculpturi aparțin colecției Elgin și se găsesc în British Museum din Londra, însă Parthenonul însuși supraviețuiește ca o ruină nobilă Parthenonul este cel mai mare dintr-o serie de temple situate pe Acropolis (citadelă), în Atena Toate aceste temple au fost înălțate în a doua jumătate a secolului V î Hr (culme a perioadei clasice) pentru a înlocui clădirile distruse din timpul războaielor medice Pe lângă Parthenon, pe Acropolis se mai află și mai micul templu al lui Atena Nike, Erecteum, cu cariatidele lui distinctive (stâlpi sculptați sub formă de femei) și o mare poartă de intrare, numită Propylea Pericle, omul de stat atenian, a pus în aplicare acest program ambițios al construirii de clădiri Lucrările de construcție au fost supravegheate de Fidias, care a creat și colosala statuie a Atenei, de mult pierdută, dar care pe vremuri a fost plasată în interiorul Parthenonului Arhitecții Parthenonului propriu-zis au fost Callicratis și Ictimus; se cunosc puține despre ei, în ciuda faptului că Ictimus a mai proiectat încă un templu splendid, care se mai găsește, și azi, în localitatea Basse din Arcadia Pictura monumentală nefiind cunoscută decât din descrieri şi copiile romane mai ales cele de la Pompei şi Herculanum sau prin intermediul ceramnicii pictate, era folosită pentru decorarea caselor şi mai târziu a palatelor elenistice Tehnica de lucru folosită este similară cu cea a frescei sau a encausticii aceasta însemnând realizarea picturilor cu pigmenţi de culoare ce sunt amestecaţi cu ceară, aceasta conferind culorilor calităţi speciale cum ar fi transluciditatea şi luminiozitatea Exemple pot fi: „Lupta lui Alexandru cel Mare cu Darius”(mozaic, copie romană) Pe lângă pictură întâlnim şi mozaicul fiind preferat pentru strălucirea culorilor Subiectele sunt inspirate din legende mitologice sau din viaţa coditiană iar compoziţile sunt ample cu multe personaje, încadrate în peisaje sau interioare cu detalii realiste sugerând profunzimea prin plasarea personajelor în planuri diferite Pictori renumiţi se pot considera: Polignot, Exekias, şi Apelles Vas Dypilon Vas Hidra Formarea artei romane Formarea, dezvoltarea si ascensiunea artei romane încep paralel cu dezvoltarea si consolidarea statului sclavagist roman În secolul al III-lea î e n Roma era un oras modest cu monumente putine În urma cuceririlor, Roma se împodobeste cu obiectele de arta pe care generalii victoriosi le aduc în special din Grecia si din regatele elenistice În secolele III - I î e n încep sa apara preocupari urbanistice iar numarul constructiilor începe sa creasca La baza artei romane stau traditiile locale etrusce si influentele grecesti De la 858s1816i etrusci, romanii au mostenit în special folosirea boltei si a arcadei în arhitectura , iar în sculptura preferinta pentru portret Influenta culturii grecesti s-a exercitat în mod direct dupa cucerirea Greciei si a regatelor elenistice Clasa dominanta romana a avut o mare pasiune pentru arta si cultura greaca Operele de arta grecesti erau copiate sau imitate Din arta greaca si elenistica romanii au adoptat ordinele arhitecturii, numeroase tipuri si planuri de constructii, pictura în fresca etc Arta romana nu este însa o arta eclectica, adica formata din împrumuturi Toate elementele de arta etrusca sau greaca au fost contopite si prelucrate, iar operele de arta care apar dovedesc un stil original Perioada de maturitate a artei romane, în care apar si monumentele cele mai reprezentative, se situeaza între sfârsitul secolului I î e n si sfârsitul secolului al II-lea e n când Imperiul Roman a atins apogeul, atât în ceea ce priveste întinderea cât si prosperitatea sa economica În aceasta perioada, Roma, dupa cum marturisea însusi împaratul Augustus, "s-a prefacut dintr-un oras de argila într-un oras de marmura" Toate ramurile artei au cunoscut o dezvoltare exceptionala Începând cu secolul II î Hr arhitectii romani au asimilat atât formele etrusce cât si cele grecesti Datorita contactului cu Grecia ei au început sa foloseasca coloanele, împodobindu-le cu capiteluri dorice, ionice si mai ales corintice Edificiile civile au început si ele sa împodobeasca orasul Pâna atunci nu exista decât Circus Maximus, cladit pe vremea lui Tarquinus cel Batrân Acum se construiesc circuri pentru curse formate dintr-o pista în jurul unei sire (spina) împodobita cu basoreliefuri si statui, la capetele careia se întorceau carele si din gradene pentru spectatori, de jur împrejurul pistei În secolul II î Hr au aparut si alte edificii cum ar fi basilica, o cladire ce era folosita fie ca sala de întâlnire, fie ca palat de justitie, si arcul de triumf, o arcada maiestuasa, înaltata în onoarea unui general învingator Arcurile de triumf vor deveni în timpul imperiului duble sau chiar triple Tot în timpul imperiului vor aparea noi cladiri: termele, bibliotecile si amfiteatrele Termele erau cladiri enorme în care se gaseau, în afara de bai publice, sali de gimnastica, sali de masaj si chiar biblioteci Amfiteatrul era un teatru închis, în forma de elipsa, destinat jocurilor publice în special luptelor de gladiatori Casa particulara, foarte simpla si austera la începutul republicii (o singura camera, atrium), va deveni foarte vasta sub imperiu, cu camere specializate (biblioteca, sufragerie, dormitoare) Casa celor foarte bogati a devenit extrem de luxoasa uneori un adevarat palat cu parc, situata în marile orase sau la tara Pictura Pictura romana este foarte putin cunoscuta datorita faptului ca aceasta a disparut în contact cu aerul Au rezistat doar picturile din morminte, precum si cele din cele trei orase acoperite de eruptia Vezuviului: Pompei, Herculaneum si Stabies Pictura romana se baza pe cea greaca, preluând de la aceasta temele principale Totusi, daca pictura elena era una bidimensionala ce folosea culori pure si contrastante, pictura romana este caracterizata prin folosirea culorilor impure (amestecarea acestora), degradeului si încercarea de a reda ideea de tridimensionalitate, folosind perspectiva Din pictura romana anterioara sec II ien singurele opere cunoscute sunt cateva scene funerare si o serie de portrete pe lemn Dar pe la mijlocul aceluias secol peretii unor case din Pompei si din Herculanum aproape singurele localitati in ale caror ruine se gasesc urme ale picturii romane erau decorate cu panouri de stuc in asa fel colorate incat sa imite marmura Abia un secol mai tarziu apar adevarate picturi In interioarele caselor din Pompei si Herculum gasim copii dupa modelele grecesti si executate de pictori greci:scene din natura sau din interior, peisaje conventionale, arhitecturi fantastice subiecte mitologice sau legendare,pictura de gen, natura moarta, precum si o delicata ornamentatie cu motive florale In pictura romana se noteaza o preferinta insistenta pentru pictura 'de gen ' si pentru peisaj Picturii de gen i apartin scenele de viata cotidiana, narate cu un gust viu pentru anecdotic si detaliichiar si in frescele mitologice din Pompei In aceasi categorie intra si compozitiile cu animale sau vegetale comestibile asa numita natura moarta Peisajul isi face aparitia intre anii 50-40 ien in decoratiunile murale sau in mozaicurile unor vile din Roma Pompei etc Adeseori pictura romana de peisaj include si elemente arhitectonice:numeroase exemple se intilnesc in pictura pompeiana in compozitiile cu caracter idilic sau sacral O arta preferata in mod deosebit de romani si foarte raspandita in intregul imperiu a fost mozaicul Pina in sec II en mozaicurile romane erau lucrate aproape exclusiv in alb- negru; dar din sec urmator mozaicurile policrome incep sa acopere pavimentul, peretii si plafonul vilelor Marele mozaic opera elenistica din sec II reprezentand batalia lui Alexandru Macedon este capodopera geniului; gasit intr-o vila din Pompei apartine acum Muzeului National din Napoli Complexele mozaicale din Acuila si uriasul complex de o mare varietate tematica si o exceptionala executie artistica din Piazza Armerina (Sicilia sec IV e n ); mozaicurile din bisericile paleocrestine din roma (S Costanza, S Maria Maggiore) si in special cele din Ravenna din secolele V si VI (mausoleul Galiei Placida, S Vitale) sunt monumentele genului universal cunoscute Bibliografie: Cultura si civilizatia romana Arta medievală se întinde de-a lungul a peste 1000 de ani de istorie a artei în Europa, Orientul Mijlociu şi nordul Africii Ea include importante curente artistice şi perioade, arte naţionale şi regionale, genuri, renaşteri, lucrări ale artiştilor şi artiştii înşişi Istoricii artei clasifică arta medievală în: arta paleocreştină, arta popoarelor migratoare, arta celtică, arta preromanică şi arta romanică, arta gotică, arta bizantină şi arta islamică În plus, fiecare „naţiune” şi cultură a Evului Mediu are stiluri artistice distincte care sunt studiate individual (spre exemplu arta anglo-saxonă, arta vikingă) Arta medievală include multe domenii artistice, dar a fost în special axată pe sculptură, decorarea manuscriselorşi arta mozaicului; mai mult, existau mai multe stiluri artistice, cum ar fi stilul cruciat sau stilul zoomorf Arta medievală europeană s-a dezvoltat pe baza moştenirii artistice a Imperiului Roman şi a influenţei Bisericii creştine timpurii Aceste surse, alături de viguroasa cultură artistică „barbară” a Europei de Nord au condus înspre o remarcabilă cultură artistică Într-adevăr, istoria artei Evului Mediu poate fi privită ca o istorie a mixturii dintre elementele artei clasice, a artei paleocreştine şi a artei „păgâne” Principalele mişcări artistice Arta paleocreştină este cuprinsă cu aproximaţie între anul 200 (înainte de care nu se cunoaşte nici o formă de manifestare artistică a creştinismului) şi anul 500, la inaugurarea unui stil pur bizantin De-a lungul acestei perioade, artiştii au adoptat subiecte şi metode specifice artei romane în pictură, mozaic şi sculptură Arta bizantină se naşte din ceea ce numim arta paleocreştină în jurul anului 500 În timpul crizei iconoclaste (730-843) marea majoritate a icoanelor au fost distruse, astfel încât, pentru un studiu efectiv al acestei arte în zilele noastre orice nouă descoperire ascunde o mai bună înţelegere a acesteia După reluarea producţiei de icoane, din 843 şi până în 1453, arta bizantină a suferit foarte puţine adăugiri, în ciuda sau poate tocmai din cauza declinului lent al Imperiului Cu centrul artistic în Constantinopol, arta bizantină este deseori identificată după calitatea materialului folosit şi a măiestriei artistului Această artă a atins apogeul prin monumentalele fresce şi mozaicuri realizate în biserici sub formă de dom, (marea majoritate a acestora fiind pierdută, fie din cauza dezastrelor naturale, fie din cauza transformării bisericilor în moschee) Arta celtică a Evului Mediu descrie arta popoarelor celtice din Irlanda şi Marea Britanie din secolul al V-lea, odată cu retragerea administraţiei romane şi până în secolul al XII-lea la instaurarea artei romanice Secolul al V-lea şi secolul al VII-lea au fost în principal o continuarea a artei culturii La Tène cu câteva adăugiri romane, în timp ce secolul al VIII-lea a marcat fuziunea tradiţiilor germanice cu cultura anglo-saxonă, născându-se astfel ceea ce se numeşte stilul hiberno-saxon sau arta insulară Mult mai târziu, în Irlanda pot fi observate şi anumite influenţe vikinge Arta popoarelor migratoare descrie arta populaţiilor migratoare de neam germanic şi a celor din estul Europei între anii 300-900, în această perioadă fiind inclusă şi arta hiberno-saxonă Acest stil artistic a interacţionat atât cu arta creştină, cât şi cu stilul zoomorf şi cu cel policromatic Arta preromanică defineşte arta dezvoltată de la încoronarea lui Carol cel Mare în anul 800 şi până la începuturile artei romanice în secolul al XI-lea Ea cuprinde arta carolingiană, arta ottoniană, arta anglo-saxonă, precum şi arta Franţei, Italiei şi Spaniei De-a lungul acestei perioade, îşi fac simţită prezenţa influenţele artei romane clasice, iar arta carolingiană devine sămânţa din care mai târziu se vor dezvolta arta romanică şi arta gotică Arta romanică se referă la perioada dintre anul 1000 şi naşterea artei gotice în secolul al XIIlea Acestă artă s-a dezvoltat odată cu naşterea monarhiilor Europei de vest (Franţa mai ales), dar a cuprins şi Spania creştină, Anglia, Flandra, Germania, Italia şi alte regiuni Arhitectura ei este dominată de pereţi groşi, structuri joase şi îndesate şi arcuri şi ferestre cu capăt rotunjit Denumirea acestui curent a fost dată de istoricii artei din secolul al XIX-lea şi este influenţată de faptul că doar în această perioadă mai sunt folosite formele arhitecturale moştenite din Roma antică Arta gotică este un termen variabil în funcţie de opera de artă, loc şi timp El îşi are originea odată cu naşterea arhitecturii gotice în anul 1140, deşi pictura de stil gotic nu a apărut decât în jurul anului 1200, când s-a desprins total de stilul romanic Sculptura gotică s-a născut în Franţa în 1144 odată cu renovarea abaţiei Saint-Denis şi s-a răspândit în Europa devenind, în secolul al XIII-lea un stil internaţional care înlocuia stilul romanic Goticul internaţional descrie arta gotică dintre anii 1360 şi 1430, după care aceasta se va transforma, în momente diferite şi în timpuri diferite în artă renascentistă Arta islamică a Evului Mediu este reprezentată de o varietate de lucrări precum manuscrise ilustrate, textile, ceramică şi sticlă Ea se referă la arta popoarelor musulmane din Orientul Apropiat, a Spaniei islamice şi a celor din nordul Africii Arta islamică a trecut printr-o perioadă iniţială de formare între anii 600-900 şi s-a dezvoltat în dive ARTA MEDIEVALA ROMANEASCA SEC XIV- XV SECOLUL XIV Pentru tarile romane, secolul al XIV-lea a marcat un moment de rascruce in dezvoltarea lor economica, social-politica si culturala Tarile romanesti au cunoscut o mai mare libertate in aceasta perioada, insa tendintele autonomiste au fost combatute de regii din dinastia agevina( de Anjou), in special de Carol Robert, care va incerca sa sprijine dezvoltarea oraselor, acordandu-le privilegii si primind in schimb ajutorul acestora In aceste conditii , dezvoltarea artelor (conditionata de prospetimea economica, de dezvoltarea mestesugurilor ) a devenit posibila atat in mediul rural , cat si in orasele vechi sau noi create Incepand cu secolul XIV multi conducatori politici au inceput sa-si dea seama ca apararea tarilor romanesti se putea face doar prin aliante solide Contextul istoric a favorizat o evolutie fireasca , o maturizare a structurilor anterior create Cum cultural Evului Mediu avea un caracter teologic si cum administratia nou creata avea nevoie de sprijinul bisericii ,intemeierea noilor state a fost urmata de intemeierea unor mitropolii-aflate ,bineinteles, sub tutela patriarhiei de la Constantinopol – fapt ce a dus la integrarea culturii si artei romanesti in sfera celei bizantine, dar care a permis totodata si patrunderea influentelor occidentale ÐÏà¡±á‘’“”•–—c É ARTA MEDIEVALA ROMANEASCA SEC XIV- XV SECOLUL XIV Pentru tarile romane, secolul al XIV-lea a marcat un moment de rascruce in dezvoltarea lor economica, social-politica si culturala Tarile romanesti au cunoscut o mai mare libertate in aceasta perioada, insa tendintele autonomiste au fost combatute de regii din dinastia agevina( de Anjou), in special de Carol Robert, care va incerca sa sprijine dezvoltarea oraselor, acordandu-le privilegii si primind in schimb ajutorul acestora In aceste conditii , dezvoltarea artelor (conditionata de prospetimea economica, de dezvoltarea mestesugurilor ) a devenit posibila atat in mediul rural , cat si in orasele vechi sau noi create Incepand cu secolul XIV multi conducatori politici au inceput sa-si dea seama ca apararea tarilor romanesti se putea face doar prin aliante solide Contextul istoric a favorizat o evolutie fireasca , o maturizare a structurilor anterior create Cum cultural Evului Mediu avea un caracter teologic si cum administratia nou creata avea nevoie de sprijinul bisericii ,intemeierea noilor state a fost urmata de intemeierea unor mitropolii-aflate ,bineinteles, sub tutela patriarhiei de la Constantinopol – fapt ce a dus la integrarea culturii si artei romanesti in sfera celei bizantine, dar care a permis totodata si patrunderea influentelor occidentale vizibile PICTURA Reprezentative sunt picturile din manastirile din Moldova –ridicate in timpul lui Stefan- mai ales prin acele miniaturi moldovenesti si mari ansambluri de pictura murala Schemele iconografice urmau un program riguros: in calota turlei de pe naos era pictat Hristos Pantocrator; pe peretii turlei erau 3 registre ocupate de ingeri ,profeti , apostoli si pe pandantivi erau pictati cei patru evanghelisti ->astfel pictura romaneasca a dobandit un caracter unitar si original ( in timp ce in Tara Romaneasca nu era asa evoluata si nici nu s-au pastrat manuscrise sau picturi in stare buna)  Miniatura Stefan cel Mare Fresca Interior Voronet Renașterea a fost o mișcare culturală care s-a întins pe perioada secolelor XIV-XVI A debutat în Italia, în perioada Evului Mediu Târziu și ulterior, s-a răspândit în restul Europei Deși apariția tiparului a accelerat difuzarea ideilor în secolul al XV-lea, schimbările Renașterii nu au fost experimentate uniform de întreaga Europă Ca o mișcare culturală, a cuprins înflorirea inovatoare a literaturii latine și autohtone, începând din secolul al XIV-lea, când erau cercetate sursele literare din antichitatea clasică căreia i-a fost creditată lui Francesco Petrarca, apoi a debutat dezvoltarea liniară de perspectivă a tehnicilor de acordare a unei realități mult mai naturale în pictură, și treptat, la scară largă ceea ce a dus la o reforma educațională Noțiunea de "Renaștere" a fost folosită pentru prima dată la începutul secolului al XIX-lea de către istoricul francez Jules Michelet, de la care a fost preluată de istoricul elvețian Jacob Burckhardt în lucrarea sa fundamentală "Die Kultur der Renaissance în Italien" ("Cultură Renașterii în Italia"), 1860 Acesta din urmă a definit Renașterea drept perioada cuprinsă între pictorii Giotto și Michelangelo În acest timp, omul recăpăta conștiința de sine ca individ, după o lungă perioadă de anihilare filozofică a personalități enașterea a fost mișcarea culturală care a afectat profund viață intelectuală europeană în perioada modernă timpurie Începând din Italia și răspândindu-se în restul Europei până în secolul al XVI-lea, influența sa a fost resimțită în literatură, filosofie, artă, muzică, politică, știință, religie, precum și în alte domenii de cercetare În renașterea neoplatonică, umaniștii nu au respins creștinismul; dimpotrivă, cele mai multe lucrări renascentiste au fost dedicate bisericii, care patrona operele de artă O schimbare subtilă s-a petrecut în modul în care intelectualii abordau religia, reflectându-se în multe domenii culturale Multe lucrări creștine grecești, inclusiv și Noul Testament scris în greacă, au fost aduse din Bizanț în Europa de Vest, fiind cercetate Umaniști ca Lorenzo Valla și Erasmus din Rotterdam militau pentru revenirea la originalul Noul Testament în limba greacă, ceea ce a deschis astfel calea spre Reforma Protestantă Școala de la Atena-Sanzio Întoarcerea artistică la clasicism poate fi exemplificată în sculptură lui Nicola Pisano, iar pictorii florentini conduși de Masaccio s-au străduit să-i înfățișeze portretul cât mai realist, dezvoltând tehnici pentru a redă o perspectiva, lumina și umbre cât mai naturale Renașterea presupune și o încercare a intelectualilor de a studia și îmbunătăți lumea seculară, prin revigorarea ideilor din antichitate și adoptarea unor noi metode de gândire Renașterea carolingiană, după numele lui Carol cel Mare, a reprezentat trezirea la viață a antichității și, în parte, a culturii bizantine în cultura și arta imperiului franc, în secolele al VIII-lea și al IX-lea, în încercarea împăratului Carol cel Mare de a continua și înnoi tradițiile Imperiului roman Printre cele mai însemnate realizări ale Renașterii carolingiene se numără ilustrațiile de carte din "Evangheliarul lui Carol cel Mare", păstrat la Viena, sau Capela Palatină din Aachen, care amintește de "Bazilica San Vitale" (sec al VI-lea) din Ravenna, precum și Capela Sankt Michael din Fulda, în stilul bisericii "Santo Stèfano Rotondo" (sec al V-lea) din Roma Prezența învățatului Alcuin (latină: Alcuinus) la curtea imperială a stimulat transcrierea textelor vechi și introducerea limbii latine ca limbă literară, fapt determinant pentru evoluția ulterioară în istoria culturală a lumii apusene Renașterea carolingiană reprezintă evoluția culturală cu implicații politice, economice și sociale din primele secole ale evului mediu Aceasta a luat naștere prin regenerarea esenței formelor culturale din antichitatea timpurie și prin funcționarea unor centre culturale laice și religioase, care au permis crearea condițiilor necesare pentru înviorarea culturii Renașterea carolingiană s-a manifestat și în planul artelor vizuale prin reînnoirea formelor antice cărora le-a atribuit sensuri ideologice precise Spre exemplu, modelele păgâne, ce au pătruns în arta creștină, au fost adaptate nevoilor noii ideologii Acest lucru poate fi sesizat cel mai bine la capela imperială din Aachen, cel mai notabil reper spiritual al Occidentului medieval, ridicată de Carol cel Mare Pragmatic, acest monument de plan central prelua, odată cu unele spolii italice, planul ctitoriei justiniene de la San Vitale din Ravena, indicând limpede legătura peste veacuri între două lăcașuri imperiale, între cel mai însemnat monument carolingian și unul dintre cele mai vestite sanctuare din vremea romano-bizantină Primele manifestări ale Renașterii au avut loc în Italia După Pacea de la Lodi (1454) a intervenit un echilibru între diversele forțe politice care a dus la o perioadă de relativă liniște și, în consecință, la dezvoltarea economică a orașelor din centrul și nordul Italiei, favorizând înflorirea artei și literaturii, încurajată și susținută financiar de bogatele și influentele familii Medici din Florența, Este din Ferrara, Sforza din Milano precum și de ducii de Urbino, dogii venețieni și de papalitatea romană Arte plastice] Dezvoltarea artei în Renașterea italiană are loc la începutul secolului al XV-lea în Florența Filippo Brunelleschi (1377-1446), cel mai însemnat constructor al Renașterii, descoperă perspectiva liniară - caracteristică artei din această perioadă - și realizează cupola Domului din Florența (1436) Lorenzo Ghiberti (1378-1455) devine cunoscut prin realizarea porților de bronz ale Baptisteriului din fața Domului, numite, mai târziu, de către Michelangelo "Porțile Paradisului" Donatello (1386-1466), prin stilul său plastic, a influențat și pictura Printre cele mai importante opere ale sale este statuia de bronz a lui David, prima sculptură care, ca în timpurile antichității, prezintă din nou corpul omenesc gol, fără veșminte Alte sculpturi ale lui Donatello sunt monumentul ecvestru Gattamelata din Padova sau tribuna de marmoră Cantoria pentru Domul din Florența În pictură, Cimabue (1240-1302) și elevul său Giotto di Bondone (1266-1337) - frescele din capela "Scrovegni" din Padova și din capela "Santa Croce" din Florența -, pot fi considerați ca precursori Pictura în Renașterea timpurie[modificare | modificare sursă] Masaccio (1401-1428), cu motivele sale naturaliste și aplicarea perspectivei în desen, este socotit deschizătorul de drum în pictura din perioada timpurie a Renașterii Ciclul de fresce în "Cappella Brancacci" din biserica "Santa Maria delle Carmine" din Florența impresionează prin individualitatea și plasticitatea noului stil Și Paolo Uccello (1397-1475) - "Battaglia di San Romano", "Il Condottiere Giovanni Acuto" - este fascinat de potențialul perspectivei în pictură Alți maeștri din această perioadă sunt călugărul dominican Fra Angelico (1400-1455), Jacopo Bellini (1400-1470), Piero della Francesca (1416-1492), care a scris și lucrări teoretice în domeniul matematicii și perspectivei Pictorii din generația următoare au contribuit la înnoirea redării în perspectivă a peisajelor, compunerea minuțioasă a tablourilor, finețea redării figurilor Printre aceștia se numără: Antonio Pollaiuolo (1432-1498), Andrea del Verrocchio (1435-1488), Domenico Ghirlandaio (1449-1494) - în Florența; Andrea Mantegna (1431-1506) - în Padova; Giovanni Bellini (1430-1516) și Giorgione (ca 1477-1510) - în Veneția Aceștia din urmă au dat o orientare decisivă școlii venețiene, prin simțul nou al organizării spațiale, al luminii și culorii, în contrast cu stilul florentin, în care predomină desenul Un loc aparte îl ocupă Sandro Botticelli (1445-1510), care a lucrat pentru familia Medici din Florența și pentru Vatican Dintre cele mai cunoscute opere ale sale sunt de menționat "Nașterea lui Venus" (La nascita di Vènere) (1482) și "Primăvara" (1474) Pictura în perioada de apogeu a Renașterii În anul 1500, Leonardo da Vinci (1452-1519) se întoarce la Florența, venind de la Milano, unde pictase fresca Cina cea de Taină pentru biserica Santa Maria delle Grazie În acest timp, Michelangelo (1475-1564) lucrează la statuia de marmură a lui "David", care avea să devină semnul distinctiv al orașului Florența Centrul de greutate al artei se mută la Roma, la curtea papei Iuliu al II-lea, care încurajează realizarea unor proiecte ambițioase înăuntrul și în afara Vaticanului Domul "Sfântul Petru" (San Pietro), este construit după planurile lui Donato Bramante (1444-1514), în "Capela Sixtină" Michelangelo pictează plafonul și fundalul ("Judecata de Apoi") Rafael Sanzio (1483-1520) decorează camerele (Le Stanze di Raffaello) din palatul Vaticanului - printre alte motive, celebra "Școală din Atena", în care sunt figurați diverși filozofi ai antichității Tiziano Vecello (1488-1576) este cel mai însemnat reprezentant al Renașterii în Veneția El pictează și pentru Carol Quintul, care îl numește pictor oficial al curții regale spaniole Un alt reprezentant de seamă al picturii din această perioadă a fost Correggio (1489-1534), care a trăit cea mai mare parte a vieții sale în Parma, unde a realizat principalele sale opere (de exemplu, frescele din biserica San Giovanni Evangelista) Manierismul Mișcare spirituală care stă la baza Renașterii, apărută în Italia în secolul al XIV-lea și care s-a extins în mod progresiv în Europa apuseană până în secolul al XVII-lea Ea este marcată de reîntoarcerea la textele antichității greco-romane, care servesc ca modele ale modului de viață, de gândire și de creație artistică Umanismul renascentist sublinia superioritatea literaturii latine și grecești și în special valorile ei în materie de morală personală și publică Ca prim reprezentant al umanismului poate fi considerat Protagoras, sofist grec din secolul al V-lea î Chr , pentru care "omul este măsura tuturor lucrurilor" Termenul de "humanitas" îl întâlnim deja în scrierile lui Cicero, în care omul ocupă un loc aparte printre alte viețuitoare În Evul Mediu, se vorbește despre "humaniores litterae", care reprezintă ansamblul cunoștințelor profane predate în facultățile de arte (artes liberales), spre deosebire de "diviniores litterae", care își au sursa în studiul Bibliei și sunt predate în facultățile de teologie În secolul al XVI-lea, "umaniștii" studiau ceea ce ei numeau "umanitățile" (studia humanitatis), înțelegându-se prin aceasta scrierile clasice ale antichității Pentru acești erudiți ai Renașterii, noțiunea de "humanitas" avea același sens ca în epoca ciceroniană și însemna acea cultură care, desăvârșind calitățile naturale ale omului, îl fac demn de acest nume Cuvântul "Umanism" în înțelesul actual apare mult mai târziu, și anume în 1808 în scrierea lui Friedrich Immanuel Niethammer În sens larg - ampla mișcare care pune în centrul lumii omul și afirmarea liberă a personalității sale În sens restrâns - studiul umanioarelor, adică al limbilor latină, greaca si ebraica al literaturilor si al filosofiei Un curent cultural care a aparut in Italia, in sec al XV-lea , în stransă legatură cu Renașterea Începând aprox cu anul 1590, prevalează arta manieristă cu diverse tendințe stilistice, în care - în contrast cu seninătatea clasică a perioadei precedente - repertoriul formelor devine exagerat, corpurile omenești apar șerpuitoare și crispate (Figura serpentinata), tablourile sunt încărcate cu multe elemente decorative, anunțând ivirea stilului "baroc" Bazilica Sfântul Petru din Roma Reprezentanți valoroși ai manierismului sunt: Pontormo (1494-1556), în Florența; Rosso Fiorentino (1494-1540), pictează palatul Fontainebleau din apropierea Parisului; Andrea Palladio (1508-1580), pictor și arhitect din Vicenza, inițiază stilul palladianist, care va influența arhitectura engleză din sec al XVIII-lea; Benvenuto Cellini (1500-1571), miniaturist și sculptor din Florența, realizează celebra sculptură în bronz "Perseu cu capul meduzei", care se găsește în Loggia dei Lanzi (Piazza della Signoria); Giorgio Vasari (1511-1576), pictor, arhitect și biograf A scris "Vite de' più eccellenti architetti, scultori e pittori" (1550); Paolo Veronese (1528-1588), unul din maeștrii școlii venețiene; Tintoretto (1518-1594), cel mai important reprezentant al manierismului venețian, realizează 56 de picturi murale pentru palatul "Scuola di San Rocco" (Veneția) Ca orice mișcare socio-culturală, și Renașterea, după o perioadă de apogeu, cunoaște un declin, în care ideile înnoitoare lipsesc iar epigonii realizează, în cel mai bun caz, lucrări de imitație Declinul Renașterii a fost favorizat și accelerat de două împrejurări: Decăderea politică și economică a Italiei, începând deja în prima jumătate a secolului al XVI-lea, bântuită de războaie nesfârșite, ce au culminat cu jefuirea Romei ("Sacco di Roma", 1527) de către trupele de mercenari ale lui Carol Quintul Ca reacție la Reforma religioasă inițiată în Germania de Martin Luther, Biserica Catolică instituie Contrareforma și tribunalele inchizitoriale, adevărată lovitură de grație împotriva libertății de gândire Ideile Renașterii nu pot fi însă înăbușite, ele sunt apărate de oameni curajoși ca Erasmus din Rotterdam, Francis Bacon sau René Descartes (1596-1650), filosoful olandez Baruch Spinoza (1632-1677), care își propun ca obiectiv fundamental transmiterea unui mesaj eliberator și purtător de bucuria pe care o dă cunoașterea iar secolul al XVIII-lea va relua spiritul Renașterii sub forma iluminismului francez Romantismul (numit și Perioada Romantică) a fost o mișcare artistică, literară și intelectuală apărută în Europa pe la sfârșitul secolului al XVIII-lea, atingând apogeul pe la începutul anilor 1800 În mare parte o reacție împotriva Revoluției Industriale, cât și împotriva normelor politice și sociale ale Iluminismului Își face cel mai simțită prezența în artele vizuale, literatură și muzică, dar de asemenea a avut un impact și asupra istoriografiei, educației și istoriei naturale (științele naturii) Anumiți autori neoclasici alimentaseră deja un sentiment așa-zis romantic înainte de răspândirea sa efectivă, fiind numiți de aceea pre-romantici Printre aceștia se află Francisco Goya și Manuel Maria Barbosa du Bocage Romantismul apare inițial în zona care va fi mai târziu Germania (mișcarea a avut și ea o importanță fundamentală în unificarea germană prin mișcarea Sturm und Drang) și în Anglia Romantismul s-a manifestat în forme diferite în diferitele arte și a marcat în special literatura și muzica (deși romantismul s-a manifestat în aceste arte mai târziu decât în altele) Când curentul a ajuns în școli, au apărut critici împotriva idealizării de către acesta a realității Datorită acestor critici a apărut mișcarea care va da naștere realismului onform lui Giulio Carlo Argan în opera sa Artă modernă, romantismul și neoclasicismul sunt pur și simplu două fețe ale aceleași monede Pe când neoclasicimul caută idealul sublim, sub o formă obiectivă, romantismul face același lucru, prin subiectivizarea lumii exterioare Cele două mișcări sunt legate, deci, prin idealizarea realității Primele manifestări romantice în pictură vor apărea când Francisco Goya începe să picteze la pierderea auzului O pictură cu tematică neoclasică precum Saturn devorându-și fiii, de exemplu, prezintă o serie de emoții pentru spectatorul pe care îl face să se simtă nesigur și speriat Goya creează un joc de lumini și umbre care accentuează situația dramatică reprezentată Deși Goya a fost un pictor academic, romantismul va ajunge mult mai târziu la Academie Francezul Eugène Delacroix este considerat a fi pictor romantic prin excelență Tabloul său Libertatea conducând poporul reunește vigoarea și idealul romantic într-o operă care este compusă dintr-un vârtej de forme Tema este dată de revoluționarii de la 1830 ghidați de spiritul Libertății (reprezentați aici de o femeie purtând drapelul francez) Artistul se plasează metaforic ca un revoluționar din vârtej, deși vedea evenimentele cu o anumită rezervare (reflectând influența burgheză asupra romantismului) Aceasta este probabil opera romantică cea mai cunoscută The Fighting Téméraire tugged to her last Berth to be broken, pictură de William Turner Căutarea de exotic, de neprimitor și de sălbatic va reprezenta o altă caracteristică fundamentală a romantismului Exprimarea senzațiilor extreme, paradisurile artificiale și naturalețea în aspectul său rudimentar, lansarea în „aventuri” și îmbarcarea în nave cu destinația polilor, de exemplu, i-au inspirat pe anumiți artiști ai romantismului Pictorul englez William Turner a reflectat acest spirit în opere precum Furtună pe mare unde apariția unui fenomen natural este folosit pentru atingerea sentimentelor menționate mai sus Alții, folosind figuri mai mici au ales pictura istorică, cum ar fi Salvator Rosa, care picta în maniera lui Claude Lorrain, artist baroc târziu cu elemente romantice în picturi Realismul este un curent apărut în sec al XIX-lea, ca o reacție la neoclasicismul canonizat în Academiile de arta ca academism și împotriva romantismului Noțiunea de realism ca mișcare (curent) înglobează mai multe fenomene ce s-au derulat în arta europeana a sec al XIX-lea, caracterizat, cum se știe, ca un secol al pozitivismului Aici intra, de exemplu, parțial grafica lui Goya (cea a “Dezastrelor războiului” si nu cea fantastica a “Disparatelor” și a “Capriciilor”) Intra unii peisagiști englezi in frunte cu Constable Intra peisagiștii de la Barbizon care pictează in plain air și, datorita tehnicii precise aplicate reproducerii efectelor atmosferice, pot fi înglobați realismului chiar și impresioniștii, cu rezervele sau precizările de rigoare Restrangand însa mult sfera noțiunii, realismul, asa cum l-au definit la origini criticii francezi care au lansat și frecventat termenul (Planche, Champfleur, Castagnary, Durant, Silvestre și chiar Baudelaire într-o prima faza), are și o încărcătura sociala si se afirma, în contrast cu “arta pentru arta”, în opera lui Courbet, pictorul care a mizat apăsat pe caracterul realist al picturii, incurajat de tezele socialiste ale lui Proudhon in materie De altfel, componenta sociala este cunoscuta in definirea realismului cu tenta de critica a moravurilor si a situațiilor paturilor defavorizate ale societății In aceasta privinta, alături de Courbet, se înscrie creația lui Daumier, Forain, Steinlen, în Franța, si a multor artiști in afara ei, ca belgianul Meunier, suedezul Zorn, ungurul Munkacsy, germanii Lenbach, Menzel, Leib, Uhde, Liebermann si mulți alții, in Germania realismul prezentând, apoi, accente expresioniste O larga sfera de cuprindere a cunoscut realismul in arta rusa, dobândind și o acuta nota de critica sociala ca urmare a stărilor de lucru foarte grave existente într-o Rusie înapoiata, guvernata de un regim politic de crunta opresiune Un rol in promovarea principiilor realiste elaborate de Belinski si de Cernisevski l-a avut aici miscarea “peredvijnicilor” in frunte cu artiști ca Repin, Kramskoi, Perov, Serov, Veresciaghin si mulți alții In arta romanească, realismul s-a impus cu vigoare o data cu apariția pe scena a lui Grigorescu si Andreescu, tradiția instaurata de ei în sec al XIX-lea fiind urmata consecvent de majoritatea artiștilor din prima jumătate a secolului al XX-lea Pe plan European, pe langa consacrarea curentelor de avangarda, în special a celor abstracte, realismul a avut și în secolul XX trăsături și zvâcniri care au implicat diferite forme si denumiri Pot fi menționate altfel realismul mizeriabilist postbelic, neorealismul, grupul verist al pictorilor realității, scoală Realității politice, realismul angajat în America de Sud, realismul fascist italian și german, realismul socialist sovietic extins după război și în noile state socialiste Realismul 8 Pictura 9 Realismul in arte se refera la acuratetea si detaliul vietii concrete si ale problemelor sale Artistii realisti se îndreaptă către viaţa socială, prezentând omul în strânsă legătură cu aceasta, ca un produs al mediului în care trăieşte Prezentarea societăţii trebuie să fie sinceră, adevărată, lipsită de orice idealizare Primul pictor care s-a declarat realist a fost Gustave Courbet Intr-un manifest a anuntat ca, pentru el, pictura reprezenta o arta a vizibilului si concretului Un alt pictor realist a fost Jean-Francois Millet , unul dintre primii artisti care a portretizat munca taranului si viata rurala intr-o maniera simpla dar eroica Edgar Degas , c hiar daca a fost unul din intemeietorii impresionismului , şi-a pastrat însa stilul sau propriu independent, pe care el îl numeste realist El a început cu academismul clasic, însa dupa un timp revine la tematica realista , pentru care si-a cautat idei în teatrele pariziene, în lumea fascinant a a balerinelor Pictorul Diego Rivera ( 8 Decembrie, 1886 – 24 Noiembrie, 1957) a fost reprezentant al Realismului Social sau Socio-realismului, care ilustreaza activitatile clasei sociale muncitoare 10 Gustave Courbet - Spărgătorii de pietre - 11 Jean-Francois Millet -Pastora- 12 Edgar Degas -Blue Dancers - impresionismul este un curent artistic care își are originile în Franța, unde un grup de pictori resping temele oficiale (istorice, anecdotice, mitologice), adoptând o viziune originala asupra lumii sensibile și o tehnica noua ce consta în transpunerea pe suport a senzațiilor vizuale fugitive pe care le au în fata motivului O fac cu ajutorul divizării tușei în culorile componente ale spectrului Din acest moment, pictând în aer liber fără clarobscur și fără contururi, imaginea topindu-se în atmosfera în timp ce chiar umbrele sunt redate prin culoare, artiștii respective aplica o lovitura de gratie artei academiste oficiale Importanta lui Courbet în apariția Impresionismului Courbet arătase ca arta adevărata nu are nimic în comun cu regulile în care o îngrădeau Academia și juriul Salonului Oficial El considera ca subiectele pot fi luate din viata reala, din orice manifestare a ei, din ceea ce ii este familiar artistului, deci nu e necesar sa ne adresam mitologiei si alegoriei pentru a face un tablou bun, deși tradiția formulata de artiștii secolelor trecute nu trebuie ignorata El se întreba astfel: “Cum as putea picta îngeri, când n-am văzut niciunul niciodată?” Courbet considera ca felul în care se poate executa o pictura nu are nimic în comun cu maniera celor apreciați atunci de public și de lumea oficiala Din punctual sau de vedere, opera de arta trebuie sa pună în lumina calitățile de sinceritate, onestitate, convingere intima ale artistului, adică sa devina oglinda temperamentului sau Cu toate acestea, Courbet nu cunoștea viata moderna a Parisului El pictate Ornans-ul sau natal si subiecte din realitatea imediata, numai din anumite straturi sociale, ignorând clasele superioare din timpul epocii lui Napoleon al III-lea In acel moment, Parisul era centrul întregii lumi civilizate occidentale Locuitorii sai duceau o viata ușoara, plina de bunăstare materiala, de distracții variate și rafinate de noapte, de descoperiri științifice importante Descoperirea stampei japoneze stampa japoneza Stampa japoneza a avut o mare influenta asupra artiștilor de la mijlocul secolului al XIX-lea Japonezii, imitându-i pe chinezi, dar mergând mai departe ca aceștia, s-au arătat incomparabili într-o arta minora, adică in gravura de lemn în culori Aceasta era un produs rezervat poporului de rând, disprețuit de clasele nobile Japonezii arătaseră un dar evident și multa noutate în expresie In Europa, aceasta stampa apare prin 1860, în ceainăriile chinezești din Londra și Olanda In primul rând, subiectul era unul original, ilustrând “viata care trece”, adică cele mai felurite aspect ale traiului zilnic, scene din oraș, profesii, aspect umile de la țară, grupări din aglomerația urbana și rurala Toate acestea erau sugestii directe si profitabile pentru un pictor care vroia sa redea viata contemporana Compoziția stampelor era de asemenea extreme de originala pentru perioada respectiva In picturile europene, apărea cel mai des gruparea în piramida, inspirata de operele renascentiste Japonezii, în dorința de a da cât mai mult impresia “vieții care trece”, fără sa aibă aerul ca se ocupa de o grupare armonica, așează oamenii și obiectele la întâmplare, indiferent de situația personajelor unele fata de celelalte, deci decupau un pătrat, la întâmplare, din lumea înconjurătoare, cu personajele și peisajul cuprins intre laturile lui Deci, intre 1860-1865 are loc trecerea de la Realism la Impresionism Artiștii care vor urma grupării impresioniste se găsesc in jurul Salonului Refuzaților, din cauza inovațiilor artistice care nu corespundeau principiilor eterne ale artei Edouard Manet poate fi numit codificatorul Impresionismului De origine pariziana, artistul face parte din înalta burghezie, fiind caracterizat de distincție, buna creștere și cultura liberala bazata pe o formație clasica Călătorește des în Olanda, unde studiază operele lui Rembrand si Franz Hals și în Germania La Paris, vizitează des Luvru, copiind operele marilor artiști ai Renașterii, în special cele ale venețienilor și spaniolilor de la Velasquez ia contrastele dintre tonurile închise si deschise Manet rupe tradiția coloristica franceza, considerând ca un artist trebuie sa își manifeste individualitatea El crede ca tot ce il ajuta pe un pictor sa își elibereze instinctele merita sa fie salutat cu simpatie, căci scopul suprem în arta este sa fii sincer Pentru el contează aparenta mai mult decât “realitatea” din spatele lucrurilor, asa cum o concept unii filosofi și artiști “Pictez ce vad”, spunea el, ceea ce era diferit de ceea ce “știa” Artistul pictează numai ce îl atrage, de aici venind “contemporaneitatea” și “modernitatea” lucrărilor sale Efectele de lumina le reda prin tonuri clare, puse în tuse largi Aspectele din natura apar ca niște pete luminoase, langa alte pete ceva mai întunecate, care se scot reciproc în valoare Manet este interesat in primul rand de figura umana, de înfățișarea contemporanilor Criticii vremii afirmaseră ca figurile pictate de el au aspectul unor carti de joc, fără relief și contur Totuși se observa o degradare fina a aceluiași ton, care da impresia de volume și reliefări, de a treia dimensiune, aceasta modulație a tonurilor conferind luminozitate picturilor sale Primele semne ale Impresionismului Deci, Impresionismul e semnalat prin plain-airism, diviziunea tonurilor si coloritul clar Umbra este considerate o alta nuanța a unei culori, fiind ea însăși o culoare, in general de nuanța slab albăstrie sau violeta Manet nu a fost plain-airist, dar punea culoarea asa cum o vedea la lumina zilei El observa foarte bine variațiunile suferite de un obiect în aer liber, variațiuni cauzate de lumina și depărtare Cu venirea democrației, elita formata din Curte, nobili și înalta burghezie dispare Publicul comun, adică “omul de pe strada”, nu are o cultura vasta, scăzând astfel criteriul după care se apreciau operele de arta Are loc o lupta continua intre publicul ostil către tot ceea ce ii contrazice obiceiurile și artiștii, care vor sa aducă noutatea în arta Manet introduce aceasta noutate în arta prin subiectele abordate, prin felul sau de a înțelege un motiv Execuția simpla, sigura, franca ii ilustrează din plin temperamental Artistul introduce un raport precis si contrastant intre lumina și culoare Pana la el, anumite parți erau prezentate în culorile lor natural, în tonul local, iar cele umbrite erau acoperite de un ton brun pana la ruginiu La Manet, lumina rezulta din raportul tonurilor clare fata de cele întrebuințate pentru părțile umbrite Denumirea de Impresionism Denumirea acestui curent artistic vine de la o pânza de Claude Monet, intitulata “Impression Soleil levant”, adică “Impresie Răsărit de soare”, expusa in 1874 Epitetul implica ceva brusc și trecător, legat de o opera de arta, care trebuie sa exprime o emoție durabila, prinsa pentru eternitate Criticii au calificat în deradere întreaga mișcare de impresionism și au denunțat-o sub acest nume opiniei publice Focillon considera o “întinerire a picturii”, în ceea ce privește atitudinea artistului in fata vieții, a obiectelor ce îl inspira și a execuției importanta luminii pentru impresioniști Sentimentul cu care acești novatori privesc natura e un sentiment liric, de admirație entuziasta în fata aspectelor ei, determinate în mare parte de acțiunea luminii Lumina este agentul principal care da viata, însuflețește și modifica personajele mereu, deși elementele componente rămân aceleași Când e prezenta, natura este colorata, vesela, vibrează, iar când e absenta, totul e mohorât, trist, nuanțele tinzând spre cenușiu O tema din natura nu e ceva invariabil, nu rămâne mereu asa cum a fost văzuta de un artist într-un anumit moment, cum credeau peisagiștii secolelor trecute Natura e în continua schimbare, iar aceasta schimbare depinde în primul rând de lumina, care la rândul ei variază cu anotimpul, cu ora zilei, cu condițiile atmosferice Principiile esențiale ale Impresionismului Domeniul din care se aleg subiectele se lărgește aproape infinit Orice are drept sa servească drept punct de plecare pentru o opera de arta, cu condiția ca tratarea si execuția sa fie sincere și ireproșabile Artiștii nu vor mai privi la însușirile fizice, concrete și permanente, ci mai degrabă la aparenta realității Lumina atelierului e rece, trista și foarte egala Niciodată un tablou nu fusese lucrat în întregime în mijlocul naturii Impresioniștii cred ca astfel se falsifica realitatea și ca un peisaj trebuie sa fie executat unde a fost văzut, metoda plain-airista ajungând la rangul de doctrina Lumina nu cade asa de brutal pe obiecte ca în operele înaintașilor Raza de soare e ceva imaterial, fluid, viu, ea se insinuează si se răsfrânge oriunde, ea face sa vibreze atmosfera si sa strălucească nuanțele Ea individualizează tonul chiar și în umbra, care nu mai e lipsita de culoare Paleta artiștilor se luminează Tonurile nesigure dispar Ei se servesc de câteva tonuri simple, vii, aproape pure, armonizate pentru a da impresia unui buchet proaspăt de flori Tonurile compuse, “les tons rompus”, erau mai șterse, lipsite de franchețe Ei le înlocuiesc cu juxtapunerea de tonuri simple, astfel ca verdele provine din galben și albastru, amestecate chiar pe pânza Impresioniștii nu vor întinde o pasta omogena, ci vor trage linii și virgule albastre lângă linii și virgule galbene, într-o anume proporție, care de la o anumita distant, ne vor da exact tonul dorit Tusa devine astfel extreme de importanta Un tablou impresionist apare deci ca un dos de broderie, in care firele se încâlcesc, pornind in toate direcțiile Pictori impresioniști: In Franța: Edouard MANET (1832-1883) Claude MONET (1840-1922) Frederic BAZILLE (1841-1870) Camille PISSARO (1830-1903) Alfred SISLEY (1839-1899) Berthe MORISOT (1841-1895) Auguste RENOIR (1841-1919) Edgar DEGAS (1834-1917) Henri de TOLOUSE LAUTREC (1864-1901) In restul Europei: James Mac Neill WHISTLER (1834-1903) Max LIEBERMANN (1947-) Paul Szinyei MERSE () Ladislau PAAL (1842-1880) Nicolae GRIGORESCU (1838-1907) Ioan ANDREESCU (1850-1882) Antonio FONTANESI (1818-1882) Domenico MORELLI (1823-1901) Giovani SEGANTINI (1858-1899) Frank BUCHSER (1828-1890) Barthelemy MENN (1815-1893) Auguste BAUD-BOVY (1848-1899) Ilie Eftimovici REPIN (1844-1930) Vasile Vasilievici VERESCIAGHIN (1842-1904) MUNKACSY Postimpresionismul este un termen general care se referă la un ansamblu de stiluri și curente artistice, care s-au dezvoltat în Franța în perioada cuprinsă aproximativ între anii 1880 și 1910, după perioada de apogeu a impresionismului Termenul a fost folosit pentru prima oară în 1910 de criticul de artă englez Roger Fry, care a organizat pentru Galeriile "Grafton" din Londra o expoziție cu opere ale pictorilor francezi moderni intitulată "Manet and Post-Impressionism" În afară de tablouri ale lui Manet, mai erau expuse opere ale lui Paul Cézanne, Vincent van Gogh și Paul Gauguin Printre postimpresioniști se mai numără și Henri de Toulouse-Lautrec, Georges Seurat, Odilon Redon, Henri Rousseau "le Douanier", Georges Dufrénoy, Școala de la Pont-Aven (Émile Bernard, Charles Filiger, Henry Moret, Ernest de Chamaillard, la care se alătură în 1885 și Paul Gauguin), precum și artiștii aparținând grupului Les Nabis (Paul Sérusier, Maurice Denis, Pierre Bonnard, Félix Vallotton, Édouard Vuillard) Istoricul de artă englez John Rewald distinge două perioade: "De la Van Gogh la Gauguin" și "De la Gauguin la Matisse" Nu există o delimitare precisă de pictura impresionistă, termenul indică mai degrabă o perioadă istorică, unii artiști, în special Cézanne, făcând trecerea insesizabilă de la o perioadă la alta Începând cu anul 1870, operele pictorilor impresioniști au contribuit la formarea unei concepții noi privind creația artistică, un prim pas în direcția artei moderne Postimpresioniștii au mers în continuare pe acest drum, dezvoltând însă mai departe spontaneitatea și virtuozitatea predecesorilor lor Tendința predominantă este realizarea unui tablou reprezentând o construcție de sine stătătoare, obiect al unei combinații pure între formă și culoare, cu scopul provocării unei emoții estetice și al transmiterii nemijlocite a sensibilității subiective a artistului Tabloul este împărțit într-un eșafodaj de suprafețe și linii, care se îndepărtează de reprezentarea obișnuită a corpurilor și obiectelor Petele de culoare pot constitui suprafețe de lumină sau umbră, uneori se reduc la puncte de culoare crudă (pointilism), care nu se regăsesc în natura reală Pictura analitică a lui Cézanne transformă motivele într-un sistem de volume și obiecte și conduce, în special în redarea peisajelor, la structuri cristaline, în așa fel încât, se poate prevedea trecerea spre cubism Gauguin dezvoltă un stil decorativ cu tonuri de culoare violentă și forme simplificate, stil pe care el însuși îl caracterizează cu termenul "sintetism", o încercare de reunire sintetică a aparenței exterioare a lucrurilor cu sensibilitatea artistului Toulouse-Lautrec, influențat de gravurile japoneze, realizează litografii în culori reprezentând viața de noapte din cartierul Montmartre Creațiile lui Van Gogh din perioada 1886-1890, în care culoarea ca mijloc de comunicare se substituie vorbirii, au ceva din trăsăturile expresionismului de mai târziu Georges Seurat accentuează deasemenea elementul cromatic, totuși fără exuberanța lui Van Gogh Pe baza unor studii teoretice asupra tehnicii picturale, conform cărora întrepătrunderea culorilor realizează un efect optic de o deosebită intensitate, el creează tablouri dintr-un mozaic de puncte colorate (Pointilism sau Divizionism) Bazându-se pe concepții diferite, uneori divergente, pictorii postimpresioniști au deschis calea artei moderne Trăsătura lor comună constă în faptul de a fi renunțat la imitarea naturii și de a fi creat opere cu existență de sine stătătoare Camille Pissarro (1830-1903) in anii 1885-1890 Paul Cézanne (1839-1906) Paul Gauguin (1848-1903) Émile Bernard (1868-1941) Vincent van Gogh (1853-1890) Neoimpresionismul este o mișcare artistică în Franța la sfârșitul secolului al XIX-lea promovată în special de pictorii Georges Seurat și Paul Signac, având ca scop fundamentarea științifică a achizițiilor făcute de impresionism în domeniul culorii și luminii Termenul "neoimpresionism" a fost folosit pentru prima dată , în 1886, de către criticul de artă Felix Fénéon în revista "L'Art Moderne", ce apărea la Bruxelles Seria de articole despre "fenomenul percepției", semnate de David Sutter (1880), observațiile fiziologilor și psihologilor privind efectele luminii și culorii, descoperirile fizicianului Hermann von Helmholtz, ce completează teoriile lui Eugène Chevreul privind legile contrastului simultan al culorilor, au fost tot atâtea contribuții la cristalizarea esteticii neoimpresioniste În principala lucrare-program "D'Eugène Delacroix au neo-impresionisme" ("De la Eugène Delacroix la neoimpresionism", 1899), Paul Signac apreciază dezvoltarea neoimpresionismului ca o continuare firească a artei lui Delacroix și a impresionismului, scopul fiind unul comun: "A da culorii cât mai multă strălucire posibilă" Pictorii neoimpresioniști folosesc, pentru a asigura efectul fuziunii culorilor pe retină, tonuri pure, juxtapuse, în suprafețe din ce în ce mai mici Această tehnică a tușelor divizate - divizionism - se va accentua până la obținerea unor puncte colorate, ceea ce a adus mișcării și numele de pointillism (în limba franceză: point = punct) Din rețeaua de tușe divizate sau mozaicul de puncte, se încheagă formele obiectului sau ființelor reprezentate Un principiu ordonator se află îndărătul ecranului luminos al pânzei, încercând să refacă arhitectura lumii vizibile Apariția neoimpresionismului este datată cu anul 1884 Fiind refuzați la "Salonul Oficial", câțiva artiști cu preocupări înrudite - Georges Seurat, Paul Signac, Henri-Edmond Cross, Charles Angrand, Albert Dubois-Pillet - formează, sub președinția lui Odilon Redon, "Societatea Artiștilor Independenți" Seurat lansează, succesiv, lucrări în care folosește "contrastele de tente", "contrastele de ton", "contrastele de linie" În jurul său se grupează Paul Signac și, pentru o vreme, bătrânul Camille Pissarro Tehnica divizionismului sau pointillismului are la sfârșitul secolului al XIX-lea un deosebit ecou, fiind adoptată de francezii Henri Petitsean, Maximilian Luce, Lucie Cousturier, belgienii Henry va de Velde și Théo van Rysselberghe, italianul Giovanni Segantini, ș a m d Paul Signac: Portul Saint-Tropez, 1899 Camille Pissarro: Femei întinzând rufele, 1887 Maximilian Luce: Sena la Herblay, 1890 Este o tehnică pe care, în mod pasager, o vor adopta și artiști care n-au făcut parte din mișcare: Van Gogh, Toulouse-Lautrec, Gauguin Georges Seurat: O duminică la Grande-Jatte, (detaliu) - versiune definitivă, 1884-1886 - Musée d'Orsay, Paris Dorind să refacă formele, neoimpresionismul a ajuns, în chip paradoxal, la o mai adâncă fărâmițare a imaginii realului, la o fragmentare excesivă, ce va produce o serie de reacții, între care extensia suprafețelor colorate din arta "fauviștilor", sau perspectiva bazată pe impresiile de de cald și rece trezite de culori în operele lui Paul Cézanne Preocuparea lui Seurat - mort prematur în 1891 - pentru soliditatea clasică a compoziției va sta, între altele, la baza raționalizării elementelor imaginii în care se vor angaja fondatorii cubismului Arta românească în secolele XIX și XX dezvăluie transformările apărute în arhitectură, pictură și sculptură, datorită diverselor curente occidentale ce aduceau aerul modernist și în România Pictura aduce o întreagă paletă de schimbări, majoritatea pictorilor români făcându-și studiile la Paris, la München sau în București, încearcând să-și definească propriul stil de lucru prin îmbinarea elementelor modernismului cu cele ale tradiționalismului În domeniul picturii s-au remarcat mulți artiști români cum ar fi: Nicolae Grigorescu, Ștefan Luchian, Gheorghe Tattarescu, Theodor Aman, Ion Andreescu, Nicolae Tonitza, Gheorghe Petrașcu, Theodor Pallady și alții Ca și în țările din sud-estul Europei, pe teritoriul României la sfârșitul secolului al XVIII-lea, se resimte influența culturii bizantine Îndeosebit în Moldova, și Țara Românească, această cultură se dezvoltă mai rapid Spre deosebire de cele două țări românești, în Transilvania sunt prezente influențe ale curentelor artistice provenite din zona Europei centrale Astfel, întâlnim influențe și chiar putem vorbi de arta romanică, gotică, renascentistă, sau barocă În secolul al XIX-lea, numit și „secolul națiunilor”, datorită noilor condiții politice, se pune accent pe legăturile cu Occidentul și astfel, se produce trecerea de la epoca medievală la epoca modernă Pe teritoriul României, multă vreme au coexistat elementele orientale și occidentale, dând artei românești o imagine pitorească a începutul secolului al XIX-lea, își face simțită prezența tradiția occidentală și pe meleagurile românești În pictură această tradiție este confirmată prin numărul mare de portrete La sfârșitul secolului al XVIII-lea pictorii se diferențiază de vopsitorii de tot felul, astfel ei sunt numiți „zugravii de subțire” iar ceilalți „zugravii de gros” Pictorii de pe meleagurile României provin din rândul iconarilor, al foștilor pictori de biserici sau din pictorii străini experimentați în țările de unde provin Portretele realizate de „zugravii de subțire” sunt hieratice, prezentând naivități de desen și în general convenționalism Spre deosebire de pictură, arta grafică este mai detailată insistând pe realizarea detaliului în vestimentație, fie orientală sau occidentală Lucrările realizate în această perioadă erau în mare parte anonime deoarece, autorii nu își puneau semnătura neavând conștiința paternității artistice Se fac remarcați la începutul secolului al XIX-lea pictori ca Nicolae Polcovnicul(„Autoportret”), Ion Baromir, Eustatie Altini îmbrățișând neoclasicismul vienez și având calități de colorist, Giovanni Schiavoni stabilit o perioadă la Iași realizează chipul unui personaj, cum este „Vornicul Burada”, stăpânind foarte bine știința clarobscurului Un merit deosebit îl are un alt reprezentant al școlii italiene pe nume Niccolò Livaditti ce introduce și la noi portretul de grup („Familia Vornicului Alecsandri”) Cehul Anton Chladek lucrează portrete folosind o tehnică miniaturală, dar este cunoscut și prin faptul că va avea printre ucenicii săi și pe Nicolae Grigorescu În prima jumătate a secolului XIX, în domeniul învățământului artistic, apar și în România, primele inițiative Astfel, Gheorghe Asachi inaugurează „clasul de zugrăvie” de la Academia Mihăileană din Iași recomandându-le pictorilor, realizarea „tabloanelor istorice” La Colegiul „Sfântul Sava” din București, la catedra de desen se află Carol Valstain ce a realizat „Portret în albastru” stabilind o armonie de tonuri reci În anul 1848 în momentele de entuziasm ale revoluției, pictura românească fiind influențată de romantism, trece printr-o schimbare la nivelul transmiterii mesajului artistic Alt pictor este și Constantin Daniel Rosenthal ce va fi cunoscut prin realizarea tabloului alegoric „România revoluționară”, creând „o figură eroică, nobilă și blândă” sursa citării necesară Ion Negulici, renumit în arta portretului („N Bălcescu”, „C A Rossetti”) realizează o lucrare deosebită prin prospețimea culorilor numită „Bărăția din Câmpulung” Barbu Iscovescu printre lucrările sale cele mai cunoscute, întâlnim și portretele unora dintre conducătorii revoluției cum ar fi „Avram Iancu” Academismul[modificare | modificare sursă] Alexandru Ioan Cuza de Carol Popp de Szathmary Stilul academic pătrunde încet încet pe la mijlocul secolului al XIX-lea și în România, deși în pictură se regăsesc și elemente venind dinspre Romantism sau Realism Deși există o paletă mare a genurilor, portretul rămâne încă de actualitate Un important pictor academist român este Gheorghe Tattarescu care mai întâi ca „zugrav de subțire” își arată interesul pentru portretism Fiind atras de arta academică de factură clasică și formându-se în spiritul frumosului ideal dobândit prin absolvirea „Academiei di San Luca” din Roma, reîntors în țară relizează numeroase compoziții mitologice și religioase („Agar în deșert”), dar și numeroase ansambluri de pictură murală bisericească O compoziție deosebită este „Deșteptarea României”, transmițând cu generozitate idealuri naționale este tratată cu mai puțin interes Tattarescu este capabil de a transmite sentimente deosebite prin lucrările sale pline de prospețime cum sunt „Portretul lui Bălcescu” sau „Peștera Dâmbovicioara” În a doua jumătate a secolului XIX, artiști români acordă o importanță momentului Unirii Principatelor, un exemplu fiind compoziția istorică a ardeleanul Constantin Lecca numită „Uciderea lui Mihai Viteazul” Constantin Lecca ca și pictorul Mișu Popp, pictează portrete feminine punând în valoare sufletul feminin Gh Panaiteanu-Bardasare, un alt pictor important școlit la Academia din München, dobândind un stil de pictură de o corectitudine „pedantă și rece” sursa citării necesară înființează Școala de Arte Frumoase din Iași Tot în sfera academismului găsim și pe „Carol Popp de Szathmary” pictor și grafician cu înclinații romantice Față de Tattarescu, acesta pune accent pe observarea directă a realității și realizează în picturile sale aspecte pline de pitoresc surprinse în târgurile sau bâlciurile, oamenii și monumentele surprinse în călătoriile sale prin țară sau orient, folosindu-se de creion sau aparatul de fotografiat Theodor Aman (1831-1891) O importanță deosebită pentru pictura românească este Theodor Aman (1831-1891) fiind un artist desăvârșit cu studii academice la Paris și cu succese deosebite cum ar fi în 1853 „Autoportretul” și compoziția „Bătălia de la Oltenița” din 1854 Aman este interesat de tehnicile artistice ale picturii, gravurii sau sculpturii folosind toate genurile din pictura secolului al XIX-lea Respectă normele compoziției academice și pictează evenimente istorice, exemplu fiind „Izgonirea turcilor la Călugăreni” și „Vlad Țepeș și soli turci”, dar și lucrări inspirate din evenimentele contemporane cum este „Hora Unirii la Craiova” Fiind foarte talentat a putut să abordeze diverse modalități de tratare, moderne, realiste, romantice, și chiar preimpresioniste Ca desenator, Theodor Aman este apreciat datorită manierei asemănătoare neoclasicilor ce finisau fiecare formă în parte și subordonau culoarea desenului, exemplu fiind compoziția neterminată „Boierii surprinși la ospăț de trimișii lui Vlad Țepeș” Pictorul fascinat de stilul de viață al bucureștenilor, pictează petrecerile date în atelierul său, realizând o adevărată cronică mondenă pictată Exemple de astfel de picturi sunt:„Petrecere cu lăutari”, „Bal mascat în atelier”, „Serată”, „Dama cu câinele”, „La fereastra atelierului cel mic” Viața la țară este o altă temă abordată de pictor, realizând lucrări de mici dimensiuni în care personajele sunt plasate în mijlocul peisajului căpătând prospețime datorită libertății pensulației și luminozității culorilor Exemple pot fi: „Hora la Aninoasa”, „Glume de peste Olt”, „În grădina pictorului”, sau „Siestă în grădină” Datorită faptului că gravura autohtonă era la început, Aman abordează și această secție artistică și învață tehnicile reușind lucrări deosebite în acvaforte („Autoportret”, „Țăran cu căciula în mână”) Artistul are un merit deosebit și în învățământ deoarece înființează în București în anul 1865 „Academia de Belle-Arte” pe care o va conduce timp de peste 25 de ani El organizează „Pinacoteca Statului” și tot el inițiază expoziții colective ca la Paris, prima fiind „Expoziția artiștilor în viață” din 1865 Nicolae Grigorescu (1838-1907)[modificare | modificare sursă] Un alt mare pictor român, Nicolae Grigorescu (1838-1907), aduce un suflu nou în pictura românească Până la vârsta de 23 de ani, Grigorescu picta icoane (Căldărușani) și biserici (Agapia) În 1861, ajunge la Paris cu o bursă de studii devenind elev al Școlii de Belle-Arte și studiind conștiincios pe marii maeștri cum ar fi Rembrandt, Rubens sau Géricault Pictorul inițiază un nou mod de a gândi plastic fiind mai aproape de peisajul plein-air-iștilor de la Barbizon Totodată este influențat și de pictura lui Millet, Corot sau Courbet el realizează un stil personal contopind stilurile celor trei Experiența acumulată face ca Grigorescu să fie un deschizător de drumuri din punct de vedere al viziuni, un exemplu fiind lucrarea „Paznicul de la Chailly” (1867) punând accent în principal pe trăirile sufletești ale personajelor Cea mai importantă schimbare se evidențiază în peisaj, stil nepracticat înainte de plecarea în Franța și foarte rar abordat de înaintașii săi, dar care îl va urma în întreaga activitate Noul stil al lui Grigorescu constă în delimitarea formelor plastice de pete de culoare și nu de linie utilizând o pensulație rapidă și energică Cu timpul stilul se perfecționează ajungând a fi o variantă proprie a plein-air-ismului deosebindu-l de cel al barbizoniștilor cât și de cel al impresioniștilor În 1877, Grigorescu este prezent pe front ca reporter unde realizează o compoziție istorică („Atacul de la Smârdan”) punând în valoare mișcarea unui personaj din câteva linii Ca peisagist Grigorescu nu urmărește specificul etnografic ci sugestiile plastice Peisajul realizat de acesta are o tentă lirică înfățișând seninătatea verilor toride de pe meleagurile românești luminate puternic, determinând un univers ireal Importanța luminii în peisajele grigoresciene este deosebită subordonând componența limbajului plastic și anume forma, culoarea și spațiul Față de motivele din nordul Franței pictate în tonuri intense, folosind pensulația energică, peisajele din România sunt realizate cu o tendință de a așterne o „surdină” ce se va accentua o dată cu scurgerea timpului La bătrânețe Grigorescu pictează care cu boi sau ciobănași, reluând astfel subiectele sale de succes Tehnica folosită dă posibilitatea artistului de a pune în evidență pe pânză vibrațiile sentimentului Lucrările mai cunoscute ale lui Grigorescu sunt: „Mocan”, „Vatra la Rucăr”, „Evreul cu Gâsca”, „Case la Vitré”, „Andreescu la Barbizon”, „Țărancă torcând”, „Întoarcerea de la târg” sau seria de autoportrete Ion Andreescu (1850-1882)[modificare | modificare sursă] Absolvent al Școlii de Belle-Arte din București, acesta predă timp de șapte ani la Buzău fără a prevede viitorul său ca pictor În pictură debutează mai întâi cu subiecte modeste, naturi moarte sau portrete, dar adevărata vocație a sa fiind ceea de peisagist, fiind descoperit de Grigorescu cu prilejul unei ample expoziții a acestuia la București în anul 1873 Ca peisagist mai întâi pictează imagini nesemnificative a marginilor de sat din preajma Buzăului La Paris, ajunge în ultimii 3 ani ai vieții pentru a asimila noutatea în pictura momentului ca student al Academiei Julian La îndemnul lui Grigorescu acesta va lucra mai mult la Barbizon decât în atelierele Academiei Datorită contactului său cu stilul parizian, arta sa devine mai senină și capătă un dezechilibru sufletesc Spre deosebire de peisagistica lui Grigorescu plină de lumină, înfățișând diverse aspecte de vară, Andreescu pictează peisaje din toate anotimpurile Acesta abordează o tentă gravă și concentrată cu o dominantă rece De remarcat este claritatea formei care nu se destramă sub influența luminii Lucrările precum „Pădurea desfrunzită”, „Iarna în pădure”, „Stejarul”, „Iarna la Barbizon” exprimă personalitatea sa contemplativă, impresionând prin senzația că privirea noastră ne introduce într-un spațiu imens dar foarte tensionat Datorită capacității sale de a pătrunde în adâncul lucrurilor și a lipsei de sentimentalism, Andreescu se deosebește atât de artiștii obișnuiți dar și de alți mari pictori La Belle époque[modificare | modificare sursă] De la sfârșitul secolului al XIX-lea până la intrarea României în primul război mondial se desfășoară perioada cunoscută în Europa sub numele de "la belle époque" În această perioadă, tradiționalismul și modernismul sunt într-o aprigă confruntare Arta anilor 1900 este arta artiștilor reveniți în țară după studiile făcute în Germania și Franța Putem aminti pictori ca: Ștefan Luchian, Abgar Baltazar, Nicolae Vermont, Ipolit Strâmbu, Ștefan Popescu, Kimon Loghi sau Cecilia Cuțescu-Storck Înainte de primul război mondial, în arta românească se regăsesc tendințe primitiviste, fove sau expresioniste și mai puțin cubiste Una din problemele teoretice ale timpului era cea legată de „specificul național” Ștefan Luchian (1868-1916)[modificare | modificare sursă] Pictor de excepție ce va fi un deschizător de drumuri în școala de pictură, Ștefan Luchian (1868-1916) aduce un aer de modernism de la München sau de la Paris Se simte mai aproape de pictura grigoresciană decât de cea academică Datorită contactului său cu tendințele din afara țării, reușind să vadă multe expoziții ale unor pictori de seamă, el revine în țară luptând împotriva academismului și artei oficiale Are un rol important în organizarea „Expoziției artiștilor independenți” din 1896, dar și în cazul înființării societății „Ileana” ce avea ca scop răspândirea simțului artistic în România În 1899 această societate își închide activitatea dar numele ei este preluat de o revistă de artă, la care Luchian este un colaborator activ Datorită lui Luchian pictura românească va trece de impresionism apropiindu-se din ce în ce mai mult de postimpresionism În 1901 pictorul realizează o lucrare deosebită numită „Safta florăreasa” ce are o încărcătură melancolică, fiind realizată în contururi lineare ce închid ferm suprafețele de culoare Luchian realizează peisaje, portrete, naturi moarte, compoziții cu personaje dar și un număr important de pasteluri de o calitate artistică deosebită rămânând cel mai important artist român ce a folosit această tehnică Artistul nu renunță în totalitate la tradiționalism ci păstrează elemente ale acestuia, combinându-le cu cele ale modernismului Luchian este un iubitor al universului citadin, cunoscând lumea boemei bucureștene („Alecu literatu”, „Birt fără mușterii”) dar și, cea a mahalalei („Safta florăreasa”, „Spălătoreasa”, „Ghereta din Filantropia”, „Colț din strada Povernei”) Vara obișnuia să plece din București în căutarea motivelor picturale la Brebu, Moinești sau Filipeștii de Pădure Lucrări ca: „Fântâna de la Brebu”, „Moara de la poduri”, „Scrânciobul”, „Sălciile de la Chiajna”, toate realizate în culori pastelate ce absorb lumina albăstruie a cerului, dar fără ca forma să se piardă sunt capodopere ale genului Luchian acordă un loc important în arta sa și florilor, dându-le viață și strălucire în lucrări precum: „Anemone”, „Cascada tăcută a culorilor”, „Scara cu flori” O dată cu realizarea compoziției „Lăutul”, Luchian marchează o nouă etapă în pictura românească „Un tablou ca , care prin valorile sale decorative poate fi socotit un veritabil testament plastic, îl anunță defapt pe Pallady și pe Tonitza, acesta din urmă și mulți alți adoptând tipul de expresie plastică folosit de Luchian ” A pictat și autoportrete dar cel mai celebru este cel intitulat „Un zugrav”, acesta impresionând prin patetismul său Perioada interbelică[modificare | modificare sursă] În perioada interbelică, arta românească cunoaște schimbări majore Chiar dacă ecourile cubismului și clasicismului modern stârnesc controverse, acestea sunt benefice Pictura Pictura românească interbelică are trei izvoare de plecare: lirismul grigorescian, ecourile curentelor noi în arta Europeană și interpretarea modernă a tradiției populare și culte Acestea se întrepătrund adesea dând naștere la elemente artistice moderne „ Se poate constata că fiecare din artiști de seamă, deja afirmați în intervalul 1900-1916 cu viziuni înnoitoare - Ressu, Iser, Șirato, Tonitza, Pallady, Pătrașcu-își vor schimba maniera de a picta și viziunea după 1918 și încă brusc ” —Amelia Pavel În contrast cu arta occidentală, în România, nici avangarda și nici modernitatea artiștilor noștri nu au negat în totalitate tradiția, ea având continuitate de la Theodor Aman până la sfârșitul perioadei interbelice Gheorghe Petrașcu (1872-1949 Școlit la academiile de la București, München și Paris unde face cunoștință cu ultimele noutăți în domeniul tehnicii artistice, Gheorghe Petrașcu, deși apropiindu-se de opera lui Nicolae Grigorescu, ajunge să se deosebească de aceasta prin evoluția artei sale ce are un parcurs sigur spre perfecționism Întors în București în 1901, artistul participă ca membru fondator la înființarea grupării „Tinerimea artistică” Gheorghe Petrașcu abordează în lucrările sale o atmosferă sumbră, romantică, în care se folosește mult negru, motiv pentru care ajunge să fie numit „primul mare poet al nocturnului” din pictura românească Petrașcu, ca și Grigorescu, a abordat peisagistica, însă acesta se apropie mai mult de peisajul urban De aceea el nu mai folosește elementul vegetal ci își îndreaptă atenția spre ziduri pentru că, pentru el, întreaga pictură este o zidărie Pentru artist culorile pun în evidență densitatea materiei „împietrită asemenea magatelor” sursa citării necesară „Petrașcu are omogenitatea subtilă și puternică a materiei, suculența tușei cu care surprinde dintr-o dată tonul, forma și anvelopa” —Henri Focillon, critic francez Petrașcu pictează și naturi moarte, dar acestea sunt alcătuite din lucruri vechi pe care și-a pus amprenta timpul Interioarele pictate de el sunt la fel, uitate de vreme ca niște naturi moarte supradimensionate, iar florile pictate de acesta au un aspect pe care îl întâlnim și la Ștefan Luchian Theodor Pallady (1871-1956 Ca și Petrașcu, Theodor Pallady se formează la școlile din Paris în atelierele marilor pictori, având colegi pe Matisse, Marquet, și Rouault El preia elemente de inspirație Art-Nouveau sau tendințe decorativiste din arta nabiștilor și fovilor, toate aceste tendințe Pallady le va armoniza și va da naștere celei mai originale sinteze din pictura românească În 1942 pictează lucrarea „Autoportretul”, lucrare ce prezintă chipul hieratic al pictorului asemănat cu o icoană Pallady având o personalitate cu structură clasică se apropie de pictura lui Ingres și va admira opera lui Leonardo În evoluția artei sale ajunge treptat la un stil modern dar fără excese „Până la 50 de ani pictura a fost aceea care m-a stăpânit pe mine; după ce am împlinit 50 de ani am izbutit s-o supun, și de atunci am fost eu acela care a stăpânit-o pe ea ” —Theodor Pallady Pictura lui Pallady conține toate elementele de limbaj plastic ale tabloului: linii, culori, forme, folosește desenul cu măiestrie dar și compoziția cromatică într-un stil desăvârșit Din punct de vedere cromatic, Pallady folosește tonuri stinse de griuri îmbinate cu desene geometrice O lucrare deosebită este „Pălăria și umbrela artistului” în care artistul își demonstrează calitatea deosebită de colorist și în același timp de mare desenator Jean Al Steriadi (1880-1956) Ca alți pictori ai epocii, și Jean Al Steriadi (1880-1956) parcurge același itinerariu pentru a se forma ca pictor desăvârșit În 1904 la Paris expune, la „Salonul de Toamnă” o pânză numită „Chivuțele din Piața Mare” Întors în țară, intră în rândurile „tinerimii artistice” unde expune numeroase tablouri, portrete, compoziții sau peisaje, realizate riguros, unele având chiar efect de clarobscur („Hamali în port”) Având un rafinament și o cultură vizuală demnă de un artist modern, acesta realizează lucrări deosebite cum ar fi: „Crapii”, „Natură moartă cu pipă și fructe” sau „Farfurie cu raci” În peisajele sale sunt imortalizate momente ale amiezii de vară cu aer încins și lumină intensă O importanță deosebită este acordată tehnicii gravurii, Steriadi fiind foarte pasionat de aceasta Nicolae Dărăscu (1883-1959 Dărăscu după ce a terminat studiile la Paris se întoarce în țară fiind un adept al neoimpresionismului dar în același timp se apropia, prin culoare, de influență cezanniană, acceptând ecouri ale fovismului din acea perioadă Dărăscu face parte din grupul pictorilor români cum ar fi Grigorescu, Andreescu și Luchian datorită stilului de pictură folosit Preferă motivele acvatice, iar formele sale absorb lumina sau sunt învăluite de ceața unei zile mohorâte, având mereu o consistență observabilă Își îndreaptă atenția mai ales spre vederile panoramice ca în peisajul bucureștean „Piața Teatrului Național pe ploaie”, aceasta fiind una din cele mai cunoscute lucrări ale sale Nicolae Tonitza (1886-1940 Nicolae Tonitza, fiind un admirator al lui Luchian, adoptă stilul acestuia, dar vine și cu influențe din pictura modernă, cu accente decorative, creându-și propriul său stil Începutul său în pictură are o tentă expresionistă cu accente narative pusă în evidență mai ales în desene Tonitza are o operă vastă compusă din peisaje, portrete, naturi moarte, interioare sau nuduri ce exprimă un subtil lirism ca în portretul scriitorului „Gala Galaction” În acest tablou se observă forme aspre, colțuroase ce sugerează tragicul Chiar și pe chipurile pure ale copiilor pictați de acesta se întrevede o umbră de tristețe („Fetița pădurarului”, „Cătiușa Lipoveanca” sau „Fetița olandeză”) În picturile înfățișând naturi moarte Tonitza înfățișează obiecte de artă populară și sporește luminozitatea culorilor Tonitza nu este numai pictor ci și un desăvârșit grafician, profesor pentru elevii săi printre care se număra și Arta Americilor Art Nouveau (termen provenit din limba franceză însemnând Artă nouă) este un stil artistic manifestat plenar în artele vizuale, designul și architectura de la începutul secolului 20, relativ sincron în majoritatea culturilor și țărilor europene, dar și în America de Nord, unde a fost adoptat cu precădere în Statele Unite ale Americii și Canada Art Nouveau poate fi, de asemenea, văzută ca un fel de mișcare artistică de tranziție, formând un preludiu a ceea ce urma să devină modernismul secolului 20 În acest bloc de artișți și tendințe a trecerii spre modernism pot fi incluse și mișcările artistice cunoscute sub numele de "Jugendstil" în Germania și Olanda, respectiv Sezessionsstil, sau "Secesionism", în Viena, Austria, ambele inspirate de, dar și grupate ideatic în jurul periodicul de avangardă vienez Jugend (Tinerețe) Atât artiștii germani și olandezi, cât și cei vienezi luptau cu convenționalismul sfârșitului secolului 19 și, în același timp, încercau să se desprindă de toate ism-ele anterioare prin găsirea de noi formule artistice viabile, părăsirea drumului neted al sălilor de expoziție consacrate, găsirea de noi spații ambientale / funcționale / expoziționale și expunerea lucrărilor pe cont propriu În timp ce în Austria, Germania și Olanda mișcarea era legată de revista Jugend, în Rusia mișcarea era grupată în jurul revistei Mir iskusstva, revistă de artă influentă, care, printre altele, a generat propulsarea companiei de balet Ballets Russes în centrul atenției Europei și a lumii întregi, respectiv a determinat consolidarea supremației baletului rus ca fiind cel mai influent din întregul balet al secolului 20 În Italia, termenul folosit pentru a desemna mișcarea artistică era "Stile Liberty", fiind denumit după un magazin londonez, Liberty & Co, un magazin relativ cunoscut în epocă pentru distribuirea de artefacte derivând din mișcarea Art and Crafts, relevând atât aspectul comercial al mișcarii Art Nouveau cât și aspectul de a fi importate, element esențial în Italia timpului respectiv În Franța, cu deosebire în capitala țării, Paris, intrările anumitor stații de metrou, dar mai ales clădirile realizate de arhitectul Hector Guimard, precum și vitraliile și ornamentele clădirilor proiectate de el, constituie dovezi puternice de existență ale unui stil arhitectural Art Nouveau care a evoluat în mod cu totul particular în "orașul lumină " Similar, în Belgia, în special în Bruxelles, clădirile realizate de arhitectul, designerul și decoratorul Victor Horta, respectiv în Germania, cele realizate de Henry Van de Velde sunt printre cele mai frumoase și distincte exemple de arhitectură și design Art Nouveau În Spania, mai exact în Catalonia, mișcarea a fost grupată în orașul Barcelona, fiind cunoscută sub numele "local" de "modernism" și avându-l pe arhitectul catalan Antoni Gaudí i Cornet ca cel mai de seamă reprezentant al său Deși Art nouveau a avut un maxim de afirmare pentru circa un deceniu, între 1892 și 1902, primele semne clare ale stilului și mișcării pot fi recunoscute în anii 1880 în desene realizate sub influența mișcării artistice Arts and Crafts, așa cum ar fi acelea ale arhitectului și designerului Arthur Mackmurdo Desenul ce ilustrează coperta eseului acestuia referitor la bisericile din orașe ale arhitectului Christofer Wren (care a creat opere remarcabile, în diferite stiluri arhitectenice, printre care cel baroc i-a fost foarte apropiat) este un exemplu tipic Alături de aceste desene, lucrări în fier forjat sau anumite desene de textile derivate din forme vegetale des folosite în designul epocii târzii victoriene sunt printre cele mai bune exemple ce ilustrează începuturile mișcării artistice Art Nouveau Numele de "Art Nouveau" provine de la numele unui magazin din Parisul anilor respectivi, Maison de l'Art Nouveau, al cărui proprietar, Samuel Bing, expunea și vindea obiecte de artă catre promovau acea modalitate de tratare a designului Un punct de maxim în evoluția Art Nouveau a fost Expoziția Universală din anul 1900, ținută la Paris, în care acest stil considerat "modern" a triumfat în absolut orice La expoziția de la Torino din anul 1902, Art Nouveau probabil a atins apogeul său, întrucât designeri din fiecare țară europeană, unde stilul a fost prezent, au expus ceea ce au avut mai valoros Deși Art Nouveau a făcut uz masiv de cele mai multe din inovațiile tehnologice ale sfârșitul secolului al 19-lea, folosind frecvent fier și bucăți mari de sticlă de formă neregulată, odată cu startul primului război mondial, natura puternic stilizată migăloasă și individualizată a designului Art Nouveau, care era scump de realizat, este abandonată din ce în ce mai des în favoarea unui modernism liniar, simplu și ieftin de realizat, care era, în același timp, mai apropiat de estetica simplificatoare și relativ brută a designului industrial, al cărui "părinte" de necontestat a fost Peter Behrens Montreal Intrarea într-o staţie de metrou realizată de Hector Guimard Hector Guimard, unul din artiștii formidabili ai perioadei Art Nouveau, pe nedrept uitat și minimalizat în timpul său și după aceea, redescoperit cu uimire la sfârșitul secolului al XX-lea, a realizat nu numai clădiri emblematice, atât arhitectural cât și decorativ, dar și intrări în stațiile Metroului parizian, dar și ale metroului din Montreal, care rămân și astăzi printre cele mai estetice și durabile realizări de această natură Caracteristicile Art Nouveau Art Nouveau este ușor de recunoscut datorită liniilor sale curbe, ondulate, "curgând" firesc, pline de ritmuri sincopate, aidoma unui leitmotiv muzical Folosirea frecventă a liniilor curbe deschise de tipul parabolei sau hiperbolei, importante elemente ale "panopliei" Art Nouveau, sunt și cele ce conferă dinamism și ritm acestor artefacte și clădiri De asemenea, toate formele folosite convențional anterior în alte stiluri artistice sunt redesenate în Art Nouveau fiind pline de viață, părând a crește și se dezvolta în tot felul de forme amintind de plante ce sunt pe cale de a îmboboci sau a înflori Art Nouveau, ca mișcare artistică, are certe afinități cu Confreria Pre-rafaeliților și cu mișcarea artistică a simbolismului În același timp, artiști consacrați precum ar fi Aubrey Beardsley, , Edward Burne-Jones, Louis Welden Hawkins, Gustav Klimt, Alphonse Mucha și Jan Toorop pot fi cu ușurință considerați ca aparținând mai multor stiluri distincte, dintre care apartenența la mișcarea Art Nouveau este doar una Comparativ însă cu Simbolismul din pictură, spre exemplu, Art Nouveau are un aspect vizual categoric distinctiv și unic, în timp ce, comparativ cu nostalgia redescoperirii metodelor "clasice", rafaelite, de către Confreria pre-rafaeliților, Art Nouveau este perfect adaptată timpului existenței sale, îmbrățișând cu fervoare și încorporând cu naturalețe tehnologia de ultimă oră, materialele noi, suprafețele finisate cu ajutorul mașinilor și abstractul pus la dispoziția designului artisti Henri de Toulouse-Lautrec (1864 - 1901) Edvard Munch (1863 - 1944) Pierre Bonnard (1867 - 1947) Cubismul este o mișcare artistică de avangardă apărută în Europa la începutul secolului XX Între anii 1908-1914 are loc în Franța cea mai importantă revoluție în istoria picturii, după descoperirea perspectivei în perioada Renașterii Inițiat de francezul Georges Braque și spaniolul Pablo Picasso, cubismul va dobândi în scurtă vreme numeroși adepți Această direcție artistică va juca un rol uriaș în transformarea artelor plastice în secolul al XX-lea Cubismul este consecința unor transformări de lungă durată, nu a fost teoretizat prin vreun manifest sau declarații programatice Un prim semn îl constituie tabloul "Domnișoarele din Avignon" (1907) al lui Picasso, în care pentru prima dată un pictor se rupe într-un mod atât de hotărât de tradiționala artă figurativă și de modul de reprezentare bazat pe perspectivă În ciuda aparențelor, cubismul nu reprezintă distrugerea realismului, el pune sub semnul îndoielii doar realismul iluzoriu, care reproduce ceea ce vedem Realismul iluzoriu nu este nici obiectiv, nici absolut și nici unicul posibil - el este doar rezultatul pur al convenției Kahnweiler scrie pe această temă: "Pictura nu a fost niciodată o oglindă a lumii exterioare, și totodată nu a fost niciodată asemenea fotografiei; a însemnat crearea unor semne, care au fost întotdeauna interpretate exclusiv de contemporani, bineînțeles grație unei educații anterioare Dar cubiștii au creat fără îndoială semne noi și tocmai aceasta a constat multă vreme dificultatea descifrării tablourilor lor" După părearea lui Braque și a lui Picasso, vechea manieră de reprezentare a devenit anacronică deoarece a pierdut orice urmă de contact cu lumea exterioară Pentru a restabili acest contact și pentru a reda această lume pe cât este posibil, ambii pictori se vor strădui să distrugă orice iluzie numai pentru a crea un nou tip de spațiu în pictură, o nouă manieră de reprezentare Cea veche era bazată pe perspectivă, în schimb cea nouă pe apropiere Grație acestei apropieri, a acestei intimități, cubismul prezintă ființe și lucruri într-o manieră în care nu au mai fost percepute Dar, odată cu propunerea unei noi modalități de reprezentare se naște în mod necesar și o nouă concepție asupra lumii Nimic nu este așadar mai greu decât transpunerea ei în viață, astfel putându-se explica și violența scandalului și a polemicilor pe care operele pictorilor cubiști le stârnesc Acești artiști sunt comparați cu "o bandă de răufăcători care se comportă în lumea artei ca niște huligani din viața de zi cu zi" Fazele cubismului[modificare | modificare sursă] Istoricii de artă disting trei faze ale cubismului: Prima fază - faza precubistă - până în 1910[modificare | modificare sursă] Prima fază, cunoscută sub numele de precubistă, durează până în anul 1910 și se află sub puternica influență a lui Cézanne și celebrei lui recomandări de a "reda natura prin intermediul cilindrului, sferei și conului" Braque și Picasso, care pictau în această perioadă personaje, peisaje și naturi moarte, nu se mulțumesc numai cu încercările de renunțare la perspectivă, ci aspiră mai ales să reducă motivele la forme geometrice fundamentale A doua fază - faza analitică - 1910 - 1913[modificare | modificare sursă] Caracteristică pentru această fază (numită și "cubism ermetic") este înclinația artistului de a descompune obiectul reprezentat într-o mulțime de suprafețe mici, geometrizate Gama cromatică devine neobișnuit de sumară, bazându-se în principal pe tonuri de cafeniu și cenușiu Ambii artiști realizează faptul că deformarea din ce în ce mai puternică și atracția pentru monocromie poate duce în cele din urmă la abstract Pentru a evita acest lucru și pentru a recrea trimiterea concretă la realitate, ei vor propune noi tehnici artistice Braque introduce în tablourile sale litere tipărite, se servește de un șablon în pictură, folosește pieptenele pentru obținerea facturilor vălurite și recurge la imitații de tapet, lambriuri și marmură Tot el va realiza apoi construcții din hârtie, va lipi pe desen fâșii de hârtie decupate dintr-o bandă care imită lemnul, realizând astfel primul său colaj (collage) Ultima fază - faza sintetică Odată cu adoptarea tehnicii colajelor, pe care și Picasso va începe să o folosească, artiștii intră în ultima fază a cubismului - cea sintetică Noua tehnică readuce culoarea în operele cubiștilor, permițând totodată restabilirea contactului cu realitatea grație asocierii unor motive care pot fi imediat recunoscute Compozițiile perioadei sintetice sunt total eliberate de ceea ce mai rămăsese încă din iluzia planului profund din lucrările analitice - ceea ce este prezentat va apărea de acum încolo exclusiv în forme plate Obiectele sunt din nou unificate, dar nu sunt totuși forme copiate după natură, ci semne simplificate care trebuiau să dezvăluie cele mai esențiale trăsături ale lor, sinteza obiectelor prezentate Sticla, de pildă, este sugerată cu ajutorul unor tăieturi verticale și orizontale, prima indicând forma profilului ei, cea de a doua, volumul În timpul perioadei sintetice, pictorul Juan Gris, care s-a alăturat târziu cubismului, devine al treilea participant la acest dialog Braque își expune lucrările pentru ultima oară la "Salonul Artiștilor Independenți" în Anul 1909 Picasso refuzase cu mai mult timp în urmă să mai participe la expozițiile Salonului Numai cei care frecventează atelierele celor doi artiști și cei care participă la expozițiile organizate la Galeria Kahnweiler au ocazia să cunoască lucrările lor, dar cei doi nu se pot plânge de lipsa adepților Astfel, începând din 1911, artiștii care se pronunță de partea cubismului își expun lucrările într-o sală a "Salonului Artiștilor Independenți" și apoi la "Salonul de toamnă" În 1912, se organizează o expoziție strict cubistă intitulată "Section d'Or" la galeria "La Boetie", din inițiativa lui Marcel Duchamp Cubismul se va răspândi ca urmare a acestor expoziții, dar de multe ori picturile realizate sunt doar o caricatură a operelor aparținând protagoniștilor acestei mișcări artistice Dintre cubiștii-imitatori (numiți și "cubisteurs"), mulți nu au înțeles principiile revoluției cubiste După cum scrie pictorul și criticul italian Ardengo Soffici, " ei par să deformeze, geometrizeze și cubizeze fără niciun scop și la întâmplare, ascunzând banalitatea lor înăscută și academismul" O excepție o constituie Robert Delaunay, inițiatorul "cubismului orfic" - termen propus de poetul Guillaume Apollinaire - care va crea opere absolut originale de inspirație cubistă Juan Gris nu numai că reușise să înțeleagă și să-și însușească inovațiile cubiste, dar a știut să atragă atenția asupra existenței altor posibilități de exprimare artistică Printre artiștii din generația următoare, care au recurs la achizițiile tehnice și de concepție ale cubismului, orientându-se ulterior spre alte experimente, sunt de menționat Fernand Léger și Marcel Duchamp Cubismul va avea însă consecințe mult mai durabile, inițiind toate mișcările importante în arta modernă europeană și americană Fără cubism nu ne putem imagina colajele lui Max Ernst, operele suprarealiste ale lui Joan Miró, realizările lui Roy Lichtenstein și, privind problematica mai în ansamblu, arta pop, acele "ready mades" ale lui Duchamp sau, în sfârșit, întreaga artă abstractă Pablo Ruiz y Picasso, cunoscut ca Pablo Picasso (pronunție în spaniolă: /ˈpaβlo piˈkaso/; n 25 octombrie 1881, Malaga – d 8 aprilie 1973, Mougins/Cannes) a fost un artist plastic spaniol Picasso nu s-a putut mulțumi în viață cu un singur rol Va juca multe, reale și imaginare, dar pe toate cu aceeași pasiune A fost andaluz și catalan, spaniol și francez A fost un copil genial, la Paris un străin "iresponsabil", din cauza căruia însă cartierul Montmartre a intrat în legendă A fost un amant pasional, soț și tată Dar mai presus de orice, a fost cea mai strălucită personalitate artistică a secolului al XX-lea, unul dintre marii maeștri ai penelului, care a rupt definitiv cu convențiile stilului iluzionist și figurativ, dominant încă din perioada Renașterii Așa cum tablourile cubiste au descompus realitatea, și opera lui Picasso este o oglindă care permite urmărirea artei în secolul al XX-lea și totodată viața particulară a artistului Pânzele lui ne amintesc de un jurnal intim care glorifică frumusețea și eroismul femeilor iubite Optzeci de ani de activitate artistică - pictură, sculptură, poezie, desen, grafică, ceramică reflectă multilateralitatea creației lui Picasso care trăiește pentru artă și prin artă ctura face parte din viața lui Picasso și, în același timp, viața lui înseamnă în egală măsură artă S-a născut la 25 octombrie 1881 în Malaga (Andaluzia) ca fiu al lui José Ruiz Blasco - pictor și profesor la Școala de Arte Frumoase din Malaga - și al soției sale, Maria Picasso y López Talentul lui Pablito se evidențiază încă din copilărie, ca adolescent îi uimește pe profesorii de la Institutul de Arte Frumoase din La Coruna, deși el suportă cu greu rigoarea tradiției și educația academică În anul 1895 familia se mută la Barcelona Tatăl său îi dăruiește pensulele sale, gest prin care îi recunoaște talentul Tânărul Picasso își continuă studiile la Școala de Arte Frumoase din Barcelona (1896) și la Academia de Pictură din Madrid (1897-1898) În anul 1900, Pablo, în vârstă de nouăsprezece ani, își expune pentru prima dată lucrările în localul Els Quatre Gats ("La patru pisici") din Barcelona, unde se adună avangarda artistică și intelectuală din capitala Cataluniei Din 1901, începe să-și semneze lucrările cu numele mamei sale, consideră că Picasso "sună foarte bine" Următorii ani și-i petrece călătorind între Spania și Franța La Paris este influențat de operele lui Auguste Renoir și Claude Monet Expune câteva tablouri la galeristul Ambroise Vollard, unde cunoaște pe pictorul Max Jacob, de care îl va lega o prietenie de lungă durată La Paris în cartierul Montmartre Perioadele albastră și roz[modificare | modificare sursă] În 1904, Picasso se hotărăște să se stabilească definitiv la Paris, într-o casă veche, cunoscută sub numele de Bateau Lavoir, unde locuiesc studenți, pictori, sculptori și actori Pictează la început tablouri triste, în tonuri albastre reci (așa numită perioadă albastră), ce exprimă singurătatea, suferința și sărăcia, reflectând o dispoziție afectivă melancolică Cunoaște pe Fernande Olivier, o tânără brunetă și elegantă, de care se îndrăgostește și cu care va locui împreună În pânzele lui Picasso domină acum nuanțele deschise, senine (perioada roz) Fascinat de universul arlechinilor, acrobaților și clovnilor, merge adeseori la un circ din apropiere unde își găsește motive pentru tablourile sale Vara anului 1905 o petrece într-un sat din Pirinei împreună cu Fernande Lucrează acolo la tablourile care vor marca începutul "perioadei primitive" în creația lui Picasso se îndepărtează de modul clasic, figurativ, de prezentare a chipului omenesc, îl interesesează sculptura iberică dinaintea dominației romane, renunță la modele și pictează exclusiv din imaginație Acest proces este încununat de realizarea tabloului Domnișoarele din Avignon (1907), care prevestește nașterea cubismului Cubismul Între anii 1908 și 1914 Picasso trasează împreună cu Georges Braque drumul unui mod revoluționar de tratare a formelor, care va căpăta denumirea de Cubism, de la articolul criticului Louis Vauxcelles: " ei disprețuisc formele, reduc totul - locuri, figuri, case - la formele geometrice elementare, la cuburi" În realitate, Picasso și Braque încearcă să reprezinte obiectele tridimensionale pe suprafața bidimensională a tabloului, fără a folosi mijloace iluzioniste, să reunească forma și suprafața recurgând la mijloacele unei picturi fără deosebiri între prim plan și fondul în perspectivă Obiectele se descompun în părți elementare, pentru a fi din nou reconstruite pe suprafața pictată Începând cu anul 1912, Picasso recurge la metoda "colajelor" (hârtie lipită, fr : collage, papiers collés), cubismul intră în așa zisă "fază sintetică" În felul acesta, Picasso reușește să accentueze și mai mult diferența între suprafața tabloului și relieful obiectelor reprezentate Acești ani reprezintă pentru Picasso un punct de cotitură Maniera de a picta dar și situația financiară se schimbă radical Prețurile tablourilor sale cresc, nu va mai cunoaște niciodată sărăcia Picasso închiriază o casă în cartierul burghez Montparnasse, unde se mută cu noua sa iubită, Marcelle Humbert În anul 1915 îl cunoaște pe scriitorul Jean Cocteau și pe Seghei Diaghilev, conducătorul ansamblului avangardist Les Ballets Russes Picasso proiectează decorurile și costumele pentru spectacolul de balet "Parada" (1917), pus în scenă de Jean Cocteau Pleacă la Roma împreună cu corpul de balet și se îndrăgostește de dansatoarea Olga Koklova, cu care se căsătorește în vara anului 1918 Perioada dintre cele două războaie mondiale "Clasicismul" în pictura lui Picasso În timpul călătoriei în Italia, vizitează orașul Napoli și vechile ruine de la Pompei, unde admiră picturile murale romane Picasso reintroduce stilul compozițiilor figurative, reprezentate naturalist, cu contraste de lumină și umbră Desenul elegant se limitează uneori doar la reprezentarea contururilor corpurilor de femei sau copii (Nud șezând, 1923) Coloritul amintește de perioada roză (Arlechin cu mâinile împreunate, 1923) Este o perioadă liniștită de viață de familie și de lucru În 1921 se naște primul său copil, Paul În scurtă vreme totuși relațiile dintre cei doi soți se strică Picasso începe o legătură amoroasă cu Marie-Thérèse Walter Picasso și suprarealismul În 1925, Picasso participă cu tabloul Trei dansatoare la prima expoziție suprarealistă din Paris Picasso nu este însă un artist suprarealist în sens propriu și nu a făcut parte din cercul parizian din jurul lui André Breton Totuși este uneori considerat ca suprarealist, prin faptul că opera sa nu reflectă o realitate vizibilă, ci redă o reprezentare interioară (Pictorița 1933, Nud în mijlocul unui peisaj 1933) În acest timp Picasso pictează un ciclu dedicat luptelor cu tauri (Moartea toreadorului, 1933) și reia mitul antic al Minotaurului, care simbolizează virilitatea În 1935 se desparte de Olga Koklova O cunoaște pe Dora Maar, pictoriță și fotografă, care avea mulți prieteni în cercul suprarealiștilor În noua lui dragoste pictorul găsește o corespondență intelectuală care până atunci îi lipsise Nu o va părăsi totuși pe Marie-Thérèse și își împarte viața între cele două amante Anii de război După izbucnirea războiului civil din Spania, Picasso se pronunță de partea guvernului republican În iulie 1937, are loc la Paris "Expoziția Mondială" Tabloul lui Picasso, Guernica, expus în pavilionul spaniol, este dedicat orașului basc Guernica, bombardat de aviația germană Această operă marchează începutul angajării politice a artistului, care va culmina cu înscrierea în Partidul Comunist Francez (1944) În timpul ocupației germane a Parisului, atelierul lui Picasso din rue des Grands Augustins devine un punct de întâlnire al artiștilor și literaților, ca Jean-Paul Sartre, Raymond Queneau Fovismul este o miscare artistica care se dezvolta in Europa inca din anul 1895 si pina in anul 1907, cu o maxima perioada de dezvoltare intre anii 1905-1907 Fovismul este cu adevarat prima revolutie artistica din secolul XX Ea determina o mutatie radicala in domeniul limbajului plastic, presupune o schimbare fundamentala a intelegerii relatiei arta-realitate si eliberarea totala a temperamentului si instinctului artistic DENUMIRE Termenul de Fovism vine de la cuvantul francez “fauve”, adica “fiara salbatica” Acesta este utilizat pentru prima data de catre criticul Vauxcelles Louis, cu ocazia expozitiei de la Salonul de Toamna din 1905 (care reprezinta si anul de aparitie a grupului Die Brucke) unde sunt reunite lucrari de Matisse, Vlamink, Braque, Dufy, etc , caracterizate printr-un colorit proaspat si violent Cu acest prilej Vauxcelles exclama referitor la o statuie de Donatello aflata in mijlocul salii si conceputa in cel mai pur stil renascentist florentin: “Donatello parmis les fauves” (Donatello printre animale salbatice) Insasi sala expozitiei a fost botezata “la cage aux fauves” (cusca animalelor salbatice) Aceasta ironie reprezinta lansarea miscarii foviste PUNCTE DE PORNIRE Impresionism Punctele de pornire se regasesc in descompunerile cromatice, folosirea culorilor pure si a raporturilor de complementaritate: dar parasesc impresionismul prin refuzul fata de caracterul sau esential senzorial, deplasarea interesului de la impresie la expresia culorii (existand paralelisme cu expresionistii, mai ales cu membrii grupului Die Brucke) si refuzul de pulverizare a formei sau excesiva divizare a tusei care destrama structura lumii vizibile Neoimpresionism Punctele de pornire se regasesc in divizarea stiintifica a tuselor, dar Matisse care este pana la un punct adeptul pointilismului, le reproseaza micsorarea tusei (punctului), practicand pastilele si pata de culoare pentru a mari capacitatea tusei de a modela forma Opera lui Gauguin Punctele de pornire se regasesc in exotismul, decorativismul si arabescul linear specific Opera lui Van Gogh Punctele de pornire se regasesc in expresivitatea culorii CARACTERISTICI FUNDAMENTALE Se pastreaza legatura cu lumea realului, dar prin ceea ce simte artistul in fata realitatii si nu printr-o descriere, redare a ceea ce se vede Aceasta pastrare a contactului cu realitatea atesta implicarea artistului in societate si functia sociala a artei Culoarea are rolul principal in structurarea viziunii si constructia formei, de aceea i se atribuie rolul de a soca privitorul prin suprafete (pete) mari de culori pure (cu dominanta rosu), in raporturi violente, de complementaritate si in tonuri stralucitoare Ele permit aducerea senzatiilor pe panza cu maximum de brutalitate si explozivitate (Derain: ” Culorile erau pentru noi cartuse de dinamita”) Eliminarea clar-obscurului sia modelarii prin nuante si pasaje de culoare Accentuarea pe efectul de decorativism si bidimensionalitate Forma este delimitata in spatiu printr-o linie de contur Ea este excesiv simplificata, redusa doar la suprafete si este lipsita de consistenta si volum Uneori datorita vibrarii suprafetei tabloului prin pete mari de culoare violent asezate, se ajunge la dispersarea obiectelor si la eliminarea relatiei fond-forma (dispare impresia de spatialitate, de tridimensional) REPREZENTANTI FOVISM Matisse, Henri Derain, Andre Vlaminck, Maurice Dufy, Raoul Kees van Dongen Marquet, Albert Camoin, Charles Valtat, Louis Evenepoel, Henri Puy, Jean Manguin, Henri Friesz, Othon Rouault, Georges Bailly, Alice Braque, Georges Fovismul e un curent in pictura, aparut la Salonul de Toamna din 1905, in Franta Promotorii miscarii au fost porecliti fauves (fiare, salbatici) de catre criticul Louis Vauxcelles din cauza exacerbarii culorii care este folosita in toata puritatea si stralucirea ei, aproape de incandescent Nu intamplator, unul dintre adepti, Vlaminck, afirmand ca vrea, cu cobalturile si vermilionurile sale sa dea foc Scolii de arte frumoase Asadar, fovismul presupune inainte de toate un triumf deplin al culorii Principalii fovi au fost Matisse, Vlaminck, Derain, Friesz, Marquet, Dufy, Van Dongen s a Fireste, ca si in celelalte curente, protagonistii difera mult unii de altii si, in afara catorva trasaturi commune, ei isi afirma personalitatea in parametrii proprii care-i deosebesc pe unii de altii Spre deosebire de Vlaminck, de pilda, care este cel mai radical, pictand cu o verva brutal, cu violent, in tuse largi ce definesc aproximativ forma, Matisse picteaza atent la armonii, la arabescul linei, acordand culorii un rol decorativ a fel de mult se deosebeste voluptuosul Dufy cu propensiunea sa spre tonuri vii, eclatante, de mai potolitul Marquet, care nu intelege sa foloseasca tonuri aprinse decat ca accente pe o suprafata mentinuta intr-o gama de griuri mai mult sau mai putin colorate Expresionismul Asemenea altor noțiuni, ca baroc, manierism, clasic etc , are doua accepțiuni: una de curent artistic și alta de însușire constanta ce străbate întreaga istorie a artei, caracterizând anumite etape, anumite școli naționale sau creația anumitor artiști Ca precursor al curentului expresionism modern este considerat Van Gogh, asa cum Cezanne este considerat precursor al cubismului, iar Gauguin al simbolismului – toate aceste curente fiind reacții la impresionism Spre deosebire de celelalte mișcări de avangarda a căror patrie a fost Franța și Italia, expresionismul bântuie mai ales tarile nordice, în lumea slava și germanica, patria lui, unde s-a produs ecloziunea și explozia, fiind Germania Cu o mențiune însa, și anume contribuita norvegianului Munch cu renumitul sau Țipat, expresionismul fiind în general considerat un țipăt, un strigat Pentru ca, asa cum declara Kandinsky, “prin mijlocirea unui colt din natura”, arta dezvăluie de fapt lumea spirituala a artistului, acesta recreând lumea din imagini zămislite în sufletul sau Ca reprezentare a trăirilor sufletești ale artistului și deci nu a obiectului, arta apărea astfel, pentru expresioniști, ca “dare, nu ca redare”, cum spunea Herwarth Walden Întrucât arta germana încă din vremea supremației goticului și a Renașterii, prin artiști ca Grunewald, își demonstrează înclinația spre potențarea expresiei prin distorsionări ale formei, era firesc ca, urmând tradiția, artiștii germani sa promoveze înaintea altora expresionismul Pași hotărâtori în acest sens au făcut gruparea “Die Brucke” (Podul) în anii 1905-1913 și gruparea “Der Blaue Reiter” (Călărețul albastru) in anii 1911-1914, in care, în afara de germanii Marc si Macke, au participat ca fondatori și rusii Kandinsky, Jawlensky si Mariana Veriovkin Din punctul de vedere al stărilor de spirit subiective exprimate de artiști, în expresionism au fost doua direcții: una mistica, decepționistă și alta presupunând militantism social în numele unui crez Aceasta din urma, cea mai bogata în personalități, a avut un rol important în luptele sociale, in lupta contra războiului și în afirmarea curentului în Europa și pe alte continente Dintr-o lista nici pe departe completa fac parte, ca adepți ai expresionismului, germanii Kirchner, Schmidt-Rottluff, Pechstein, Macke, Marc, Heckel, Grosz, Beckmann, Barlach, Dix, Nolde, francezii Rouault si Gromaire, austriacul Kokoschka, belgianul Ensor, lituanianul Soutine, mexicanii Siqueiros, Orozco, Rivera O distincție mai trebuie făcuta intre expresionismul din pictura, în care rolul principal îl joaca linia, și expresionismul bazat în special pe culoare, acesta din urma fiind caracteristic pentru germanici Exista și un expresionism abstract, cunoscut și sub numele de “pictura gestuala” sau de “Action Painting”, promovat in ultimele decenii în școala din New York, ca o replica la abstracționismul European derivate din cubism, futurism, orfism, reionism Expresionismul își are originea în Germania (a se vedea, Expresionismul german), fiind reprezentat de către Ernst Ludwig Kirchner, Erich Heckel, Karl Schmidt-Rottluff, Max Pechstein - grupul Die Brücke ("Puntea") din Dresda - și Franz Marc, August Macke - din jurul Almanahului Der Blaue Reiter ("Călărețul albastru") din München - acoperind perioada 1905 - 1918 Vor adera mai târziu Emil Nolde, Paul Klee și Wassily Kandinsky Ernst Ludwig Kirchner - Două femei pe stradă, 1914 - Kunstsammlung Düsseldorf Expresionismul este reacția firească a unui grup de pictori germani la academism și convenții estetice rigide, dar și la autoritarismul celui de-al doilea Reich Revolta artiștilor a proclamat libertatea creatoare absolută și primatul expresiei asupra formei Rezultatul este o artă spectaculoasă din punct de vedere cromatic și o estetică revoluționară În pofida programelor, expresionismul nu a fost niciodată o școală în adevăratul sens al cuvântului Reprezentat de artiști foarte diferiți, expresionismul se impune mai mult ca un stil, decât ca o mișcare artistică Acest stil va depăși de altfel repede granițele picturii: va cuprinde în sfera sa și sculptura, poezia și muzica, cu compozitori ca Arnold Schönberg și Alban Berg Revolta expresionistă propune o formulă nouă, dar păstrează temele tradiționale, rareori abordând revendicări politice sau sociale Este o revoluție pur estetică, caracterizată de culori țipătoare, contrastante, de linii frânte și curbe, de un ritm discontinuu Tablouri reprezentative[modificare "Două femei pe stradă", Kirchner (1914) "Răstignirea", Nolde (1912) "Peisaj din Dresda", Heckel (1910) "Caii galbeni", Marc (1912) "Reflexie în vitrină", Macke (1913) "Pakistani Hunger Strike", Saleh Chaudhry (1987) Arta abstractă este denumirea pe care, începând cu cel de-al doilea deceniu al secolului al XX-lea, și-o revendică o serie de tendințe, de grupări, de creații - în general diverse, succedându-se nu fără o anumită atitudine polemică - care au la bază un protest împotriva academismului și naturalismului, îndepărtând din imaginea plastică elementele lumii vizibile, redate până atunci de așa zisă artă figurativă, și așezând în locul lor un sistem de semne, linii, pete, volume, ce ar trebui să exprime, în formă pură, acțiunea raționalității și sensibilității umane Plecând de la ideea că arta plastică, arhitectura și muzica sunt prin excelență abstracte - ele presupunând în același timp o sumă de legături cu realul, și fiind, de regulă, acceptate drept construcții, ansambluri controlate de logică - primii artiști atrași de abstracționism își manifestă, cu un sentiment de eliberare, întreaga încărcătură emoțională Arta abstractă apare aproape simultan în mai multe țări europene, în preajma anului 1910 Printre primii reprezentanți ai acestei tendințe este Wassily Kandinsky, care, începând din 1910, pictează un ciclu de tablouri intitulate "Improvizații", și publică un amplu studiu, "Über das Geistige in der Kunst" ("Despre spiritual în artă", 1911), ce a contribuit la afirmarea artei abstracte Termenul de abstract este însă mult prea general, folosirea lui a pendulat între accepții extremiste, întreaga artă fiind considerată abstractă, ca rezultat al procesului de abstragere a realității în imagine, sau, dimpotrivă, concretă, opera existând ca o realitate în sine În 1930, Theo van Doesburg introduce termenul de artă concretă, părându-i-se absurd să numească abstractă o creație artistică ce are o existență reală, dar nu va reuși să înlocuiască, totuși, pe cel de artă abstractă, în care publicul și teoreticienii artei continuă să alinieze creații ce nu trimit direct la realitate Arta abstractă înregistrează manifestări din cele mai diferite, dezvoltând și extrapolând unele dintre aspirațiile impresionismului, mai ales în domeniul culorii și al accentului pus pe universul interior al artistului ta abstractă modernă este pe alocuri anticipată în unele dintre lucrările târzii ale lui Turner , în desenele scriitorului Victor Hugo , în lucrările „tonaliste” ale lui Whistler , în seria „Nuferilor” lui Monet sau în lucrări postimpresioniste precum „Talismanul” lui Paul Sérusier Primii pictori abstracți ai secolului XX - Kandinsky, Kupka, Malevici, Mondrian - vor sta sub semnul teozofismului Cu puțin înaintea lor, mediumul Hilma af Klint își începuse seria de desene care, conform autoarei, „portretizează planul astral în formă și culoare” Ținând cont de faptul că, în afara Europei, abstracțiunea era prezentă deja în „arabescurile” din arta islamică sau în desenele geometrizante care fac parte din practica tantrică în Rajasthan , se poate spune că nu formalismului materialist-pozitivist i se datorează apariția artei abstracte Abstracțiunea lirică sau informală / Expresionismul abstract[modificare | modificare sursă] Primele desene abstracte ale lui Kandinsky (care au fost etichetate drept „expresionism abstract” în 1919 ), alături de desenele automatice ale suprarealiștilor André Masson, Joan Miró ș a , anticipează o direcție a artei abstracte care va respinge forma și care va duce până la ultimele consecințe moștenirea impresionismului și a expresionismului (alături de suprarealism și de cubism) În anii '40, mai ales după ce a luat sfârșit cel de-al Doilea Război Mondial, s-a dezvoltat concomitent în America de Nord și în Europa de Vest un curent care a primit diferite denumiri: expresionism abstract în SUA, respectiv artă informală (termen folosit de Michel Tapié în cartea Un Art Autre, în timp ce Charles Estienne a folosit termenul de tașism) în Franța Conform criticilor vremii, ar fi existat diferențe structurale sau, cel puțin, calitative între reprezentanții informalismului european (care ar fi mai puțin radical și mai apropiat de post-cubism) și expresioniștii abstracți americani (care ar fi mai „viguroși”; în eseul din 1955 intitulat American-Type Painting , criticul Clement Greenberg îi promovează drept cea mai „înaintată” (în sensul de avangardă) direcție a artei moderniste; caracterul „american” al respectivilor pictori ar fi dat de folosirea pânzelor de mari dimensiuni și de libertatea de exprimare sugerată de lucrări) De fapt, tendința s-a dezvoltat similar pe ambele părți ale Atlanticului, creând, după o fază de tatonare în care sunt încă vizibile influențele („Indian Space Painting” în SUA, iar în Franța grupul „pictorilor de tradiție franceză” ), atât o direcție „dură”, gesturală (action painting-ul lui Jackson Pollock , dar și al lui Wols ), cât și o direcție „atmosferică”, epurată de violența expresionistă, care folosește „câmpuri colorate” (color field painting ) și forme cu margini imprecise (Mark Rothko este cel mai cunoscut reprezentant american; mai rar prezent în lucrările de specialitate este așa-numitul nuagisme al francezilor Frédéric Benrath, Olivier Debré, Jean Degottex, René Laubiès, Fernando Lerin, Pierre Tal-Coat etc ) Au fost asociați cu acest curent și pictori care nu s-au îndepărtat cu totul de figurativ - în SUA, Willem de Kooning, Robert de Niro Sr și, puțin mai târziu, Phillip Guston; în Franța, Jean Dubuffet (asociat și cu art brut) și Nicolas de Staël ntoarcerea la geometrie[modificare | modificare sursă] Arta informală s-a impus în breaslă ca un stil potrivit climatului postbelic , dar, mai ales în America Latină , abstracțiunea geometrică a rămas o tendință puternică Va avea loc treptat o întoarcere (în alte moduri decât cele oferite de arta abstractă timpurie ) la geometrism, după epuizarea „resurselor” informalismului/expresionismului abstract Abstracțiunea post-picturală[modificare | modificare sursă] Printre pictorii americani asociați cu larga etichetă de expresionism abstract s-au numărat și Barnett Newman (care se va consacra prin compozițiile cu dungi verticale solitare, numite zip paintings ) și Ad Reinhardt (ale cărui celebre „picturi negre”, conform artistului, ar fi „ultimele picturi pe care le-ar putea realiza cineva” ; totuși, negrul din respectivele compoziții este vopsit în nuanțe de luminozitate care diferă, sugerând forma unei cruci grecești) Aceștia, alături de Mark Rothko și, dintre pictorii marginali în momentul respectiv, Ellsworth Kelly și clasiciștii abstracți, anticipează viitoarea tendință de respingere a expresionismului abstract violent a la Pollock, pe care criticul Clement Greenberg o va intitula abstracțiunea post-picturală Mișcarea a apărut în jurul anului 1958 , când Morris Louis și Kenneth Noland, experimentând o tehnică învățată de la pictorița Helen Frankenthaler, inaugurează seria lor de compozițiile „aerisite” în care, spre deosebire de action painting, gesturile sunt restrânse, iar culorile mai intense, dispuse în forme nu foarte riguroase și având adeseori ca fundal albul pânzei (Puțin mai târziu, Sam Francis va realiza o serie de picturi în care doar marginile sunt pictate, centrul pânzei rămânând alb ) În teoria formalistă a lui Greenberg, toată evoluția formelor picturale occidentale indică drept punct terminus „aplatizarea” planului, afirmarea picturii exclusiv în elementele sale proprii, excluzând toate elemente în afară de linie și culoare („un tip de pictură fără început, mijloc, sfârșit” ) Noua generație de pictori reprezenta pentru critic tocmai apogeul acestei tendințe progresive a picturii, iar, dintre aceștia, pe Jules Olitski îl considera „cel mai mare pictor în viață” Expoziția Post-Painterly Abstraction din 1964, organizată de către Greenberg, îi cuprinde pe Jack Bush, Gene Davis, Friedel Dzubas, Paul Feeley, Sam Francis, Helen Frankenthaler, Al Held, Alfred Jensen, Ellsworth Kelly, Morris Louis, Kenneth Noland, Jules Olitski, Ray Parker, Frank Stella ș a Unele dintre lucrările expuse se apropie deja de minimalism, dar susține Karen Wilkin, pictura color field n-a fost nicicând la fel de reductivă ca pictura minimală Totuși, există istorii ale artei în care Newman, Louis sau Noland sunt discutați în cadrul „artei minimale” Minimalismul Începuturile artei minimale pot fi plasate în anii '50, când americanul Ellsworth Kelly realizează la Paris o serie de lucrări care extind concretismul și prefigurează unele dintre aspectele minimalismului În aceeași perioadă își încep activitatea pe Coasta de Vest o serie de pictori marginali care vor fi înglobați ceva mai târziu sub eticheta de clasicism abstract: John McLaughlin, Lorser Feitelson, Karl Benjamin, Frederick Hammersley și Helen Lundeberg Prelungind tradiția abstracțiunii geometrice europene, aceștia tind să simplifice și să realizeze „abstracțiuni pure” Se poate spune că pictura minimală debutează în SUA în jurul anului 1959, grație picturilor negre ale lui Frank Stella, autorul butadei „Ceea ce vezi este ceea ce vezi” , la scurtă vreme după ce francezul Yves Klein devine cunoscut prin picturile sale monocrome cu o nuanță brevetată de albastru (International Klein Blue) Debutează în aproape aceeași perioadă Jo Baer (monocromii albe cu rame colorate), Robert Mangold (figuri geometrice descompuse), Brice Marden (monocromii), Agnes Martin (rețele de linii), Robert Ryman (monocromii albe realizate cu diferite materiale); în prelungirea lor, pictorii de monocromii ai anilor '70, cei mai mulți grupați în Radical Painting Group : Marcia Hafif, Joseph Marioni, Warren Rohrer etc În Marea Britanie se va impune prin monocromii Bob Law În Franța se mai afirmă, în afară de Yves Klein, Geneviève Asse (monocromii albastre) și Martin Barré (linii simple), care vor fi urmați de pictorii grupului BMPT: Daniel Buren, Olivier Mosset, Michel Parmentier și Niele Toroni Aceștia din urmă au practicat un minimalism cu valențe conceptuale, expunând serii de lucrări cu forme simple (dungi, cercuri), adeseori interșanjabile și executate de alți membri ai grupului decât ar indica semnătura În Italia se afirmă mai puțin minimalismul pur (Ettore Spaletti), cât mai ales două mișcări care au afinități cu minimalismul - spațialismul (grup centrat în jurul lui Lucio Fontana, ale cărui lucrări sunt reprezentate de pânze tăiate) și Arte Povera („arta săracă” un grup de sculptori (mai ales) care folosesc materiale derizorii, lucrările încadrându-se prin formă și intenționalitate în postminimalism ) Sculpturile și instalațiile sunt însă cele mai caracteristice forme ale minimalismului Principalii sculptori și teoreticieni sunt Donald Judd (cu o vastă operă care include și desene sau lucrări land art) și Robert Morris Printre reprezentanții de marcă se mai numără Carl Andre (lucrări seriale), Ronald Bladen (sculpturi de mari dimensiuni), Dan Flavin (sculpturi de neon), Sol LeWitt (lucrări seriale și conceptuale), Fred Sandback (sculpturi din fire), Tony Smith, Anne Truitt, Anthony Caro (în Marea Britanie) etc Față de minimaliștii de pe Coasta de Est, minimaliștii californieni (grupați uneori sub titulaturile Finish Fetish și Light and Space ) se disting prin accentul pus, între altele, pe calitatea perceptivă Unele dintre lucrările lor nu se mai bazează pe linii sau forme, ci manipulează lumina și spațiul în care aceasta se poate desfășura, creând medii speciale în care cel ce privește și ceea ce este privit întrețin un raport dinamic Doug Wheeler a realizat o serie intitulată Infinity Environment, fiecare variantă constând într-o cameră lipsită de obiecte, proiectată astfel încât niciun colț nu este vizibil, emanând o lumină albă lipsită de orice repere Lucrările lui James Turrell manipulează lumina artificială sau chiar naturală În afara lucrărilor radicale ale lui Turrell, Wheeler, Robert Irwin sau Mary Corse, mai pot fi menționați Peter Alexander, Larry Bell, Craig Kauffman, John McCracken, DeWain Valentine și alții care realizează sculpturi (cu forme tipic minimaliste) din materiale transparente sau translucide, încă noi la acea vreme (plexiglas sau fibra de sticlă, de pildă) Despre minimalism s-a scris că ar fi consecința „înțelegerii greșite” a formalismului lui Greenberg Un alt critic formalist, Michael Fried, a criticat în eseul „Artă și obiectualitate” (Art and Objecthood) din 1967 tendința minimaliștilor de a realiza obiecte „teatrale” care necesită o relație activă cu observatorul și nu pot exista în sine, spre deosebire de arta modernistă care putea fi observată fără ca privitorul să altereze logica internă a lucrării Întrerupând tradiția modernistă, ducând formalismul până la ultimele consecințe, se poate spune astăzi că, astfel, arta minimală a inaugurat și a influențat postmodernismul Arta abstractă contemporană[modificare | modificare sursă] Arta abstractă, sub diferite forme, nume și explicații, rămâne o constantă a artei contemporane Momente importante în dezvoltarea artei abstracte[modificare | modificare sursă] Jackson Pollock: Number 8, 1949 - Neuberger Museum, State University of New York Apariția în 1908 a articolului lui Henri Rovel întitulat "Les lois d'harmonie de la Peinture et de la Musique sont les mêmes" ("Legile armoniei din pictură și din muzică sunt identice") Apariția în 1911 a cărții lui Wassily Kandinsky "Über das Geistige in der Kunst" ("Despre spiritual în artă") Apariția în 1917 a revistei "De Stijl", editată de Theo van Doesburg Expoziția internațională de artă abstractă din Berlin (1928) sub patronajul asociației "Abstrakte Gruppe der Sturm" Înființarea în Franța, în 1932, a grupului "Abstraction-Création" Constituirea, în 1937, a asociației "American Abstract Artists" și deschiderea muzeului de "Non-Objective Painting", dirijat de Hilla Rebay Deschiderea la Paris, în 1946, a unui "Salon des Réalités Nouvelles", de fapt primul salon internațional al artei nonfigurative Apariția în 1949 a cărții lui Michel Seuphor, "L'art abstrait, ses origines, ses premiers maîtres" 1947: Interviul lui Jackson Pollock în revista "Possibilities", în care descrie tehnica dripping ("picurare") pentru actul creator "în acțiune" 1948: Înființarea de către Robert Motherwell, Barnett Newman și Mark Rothko a asociației "Subjects of the Artists" din New York Suprarealismul este termenul care denumește curentul artistic și literar de avangardă care proclamă o libertate totală de expresie, întemeiat de André Breton (1896 - 1966) și dezvoltat mai ales în deceniile trei și patru ale secolului trecut (cu aspecte și prelungiri ulterioare) Pictură Suprarealismul în pictură Fondatorii suprarealismului au fost poeții Termenul "Surréalisme" a luat naștere în anul 1917, când poetul Guillaume Apollinaire, înainte de a da la tipar piesa de teatru "Sânii lui Tyresias", îi schimbă subtitlul în ultima clipă din "dramă supranaturalistă" în "dramă suprarealistă" Scriitorul André Breton preia acest termen și-l folosește într-un articol intitulat "Pentru Dada" (1920), pentru ca în 1922 să publice "Manifestul suprarealismului" Prin urmare, totul a început de la literatură, abia apoi suprarealismul îi va atrage pe artiștii care practică alte arte, pentru ca, în cele din urmă, să se schimbe percepția asupra lumii care devine "albastră ca o portocală" (Paul Eluard) În anul 1916, de la fereastra autobuzului în care se află, André Breton zărește la expoziția organizată de o galerie de pe rue Boétier tabloul Creier de copil Pânza al cărei autor este Giorgio De Chirico îl fascinează După război Breton îi va cunoaște pe Picabia, Duchamp, Max Ernst, cumpără tablouri și își formează o bogată colecție În anul 1924, adresează o întrebare fundamentală: "Este, oare, posibilă o pictură suprarealistă?" La ceastă întrebare vor răspunde - fiecare în stil propriu - Max Ernst, Joan Miró, André Masson, Yves Tanguy, Salvador Dalí, René Magritte și Paul Delvaux Aceste personalități sunt întregite de alți artiști la fel de talentați, deși mai puțin cunoscuți, cum ar fi artista americană Kay Sage sau românul Victor Brauner Suprarealiștii își expun lucrările în timpul unor expoziții ce vor deveni un loc și o ocazie potrivite pentru orice fel de provocare care marchează caracterul revoluționar al mișcării "Când se spune despre suprarealiști că sunt pictori ai schimbării veșnice - explică în anul 1934 Max Ernst - nu trebuie să ne așteptăm de la ei să-și copieze pe pânză visele nocturne (nu ar fi decât un naturalism naiv și descriptiv), și nici ca fiecare dintre ei să creeze din elementele viselor lor propriul univers restrâns în care să se simtă bine sau să dea frâu liber agresiunii lor (aceasta ar fi o evadare în afara timpului) Ba dimpotrivă înseamnă că fiecare are deplina libertate să se miște cu îndrăzneală și absolută dezinvoltură într-o zonă care se află la granița dintre lumea interioară și cea exterioară care, deși nu este foarte precisă, posedă o deplină realitate (suprarealitate!) fizică și psihică " Operele pictorilor suprarealiști sunt mărturie a căutărilor unor terenuri virgine, a unei lumi niciodată reprezentate până atunci, pe care suprarealismul dorește să o descopere prin revoluția mentală ai cărei moștenitori mai suntem încă și astăzi Pictorii expresioniști abstracți americani, Jackson Pollock, Mark Rothko și Arshile Gorky s-au inspirat enorm din suprarealism Ideile suprarealiste se regăsesc totodată în operele sculptorilor Louise Bourgeois și Alberto Giacometti Pop art După cel de-al doilea război mondial, atât în Statele Unite cât și în Marea Britanie, dar și în întreaga Europă triumfă mișcarea artistică cunoscută de expresionism abstract Cu timpul această direcție începe să-și piardă elanul inițial, iar unii dintre creatorii săi par să fie din ce în ce mai dezamăgiți de aceasta Astfel, se pregătește terenul pentru apariția unei noi forme de expresie în artă, care va primi numele de "Pop art" În legătură cu originea cuvântului "pop", este vorba de prescurtarea expresiei englezești "popular art", în sensul de artă cu mare popularitate la public, ca fiind inițial opusă "artei academice " În realitate, pop art se dovedește a fi sofistictă și chiar academică Denumirea de pop penetrează ulterior și în muzică, mai târziu apărând și denumirea de "Muzică pop", desemnând un anume gen muzical (nu trebuie confundată cu arta sau muzica populară, respectiv folclorică) La inceputul anilor ‘60, aparea curentul Pop Art – arta publicului larg Reprezentantii lui au incercat sa inlocuiasca arta abstracta cu un nou tip de realism, folosind in compozitiile lor obiecte din viata cotidiana, reproduceri din reviste, ilustrate, fotografii, ridicand la nivel de conceptie artistica combinatiile unite intamplator Avandu-si inceputurile in Marea Britanie si atingand apogeul in America, spre sfarsitul deceniului 7, miscarea Pop Art preia imaginile din celelalte forme de arta populara: publicitate, benzi desenate, arta urbana, cinema Miscare ironic-contestatara, Pop Art-ul si-a pastrat conotatia protestatara in multe alte domenii, nu numai in arta Cea mai notabila personalitate Pop Art a fost Andy Warhol El initiaza seria “Sticlele de Coca-Cola” si “Cutiile de conserve”, reprezentari ale obiectelor de uz casnic, produse industriale sau motive de reclama Ulterior el insereaza in pictura sa fragmente de benzi desenate, cu structuri rezistente sau elastice si chiar reproduce, in unele lucrari, obiecte de dimensiuni reale Primele expozitii ale curentului Pop Art american declanseaza o reactie negativa in randul publicului Cu timpul, insa, aceasta directie incepe sa fie tratata cu seriozitate, gratie expozitiei consacrate colajului si asamblajului, organizata de Museum of Modern Art din New York Miscarea Pop Art este una dintre cele mai colorate si „jucause” miscari artistice ale secolului trecut Inspirata de bogatia imagistica a societatii de consum, ea a intrat rapid si in domenii ca moda sau design interior, ramanand pana in zilele noastre un reper stilistic constant Ludica si optimista, chiar daca usor ironica, miscarea Pop Art a adus un strop de frivolitate necesara intr-o lume inca marcata de iesirea din razboi In zilele noastre, ea constituie o oaza permanenta de culoare in mijlocul „desertificarii” minimaliste Apariția curentului Pop art este în mare măsură legată de creația a doi artiști neodadaiști: Jasper Jones și Robert Rauschenberg În anii cincizeci, acești artiști introduc în artă obiecte de uz cotidian, în mod direct sau doar imaginea lor Având în vedere formatul lor, nu ne dăm seama dacă este vorba despre planșe autentice sau despre opera unui pictor Următoarea idee a lui Jones o reprezintă sculpturile în bronz care imită cutii de conserve sau alte obiecte uzuale Începând din anul 1953, Rauschenberg creează numeroase colaje ale căror rădăcini se află în cubism și în operele lui Marcel Duchamp El este și inventatorul așa numitelor "combined paintings", care constau în amestecul diverselor obiecte (ex : firme, sticle, fotografii etc ) pe suprafețele pictate, rezultând un fel de colaje tridimensionale rta pop americană se naște la începutul anilor șaizeci, exact în momentul când versiunea englezească, victimă a propriei bogății și a propriului succes, începe să intre într-o fază de declin Ca și în Anglia, temele și motivele acestei creații sunt desprinse din viața cotidiană, din domeniul tot mai fascinant al tehnicii, al producției în serie, față de care pop art-ul în varianata engleză este mai critic și mai angajat din punct de vedere politic, în timp ce artiști americani se opresc la prezentarea realității, fără să atace sau să acuze Sub influența lui John Cage, elementul determinant al artei pop americane este la început "happening"-ul Acest compozitor care experimntează permanent susține introducerea în artă a unor elemente exterioare ei El apreciază în mod deosebit colajele, introducerea zgomotelor în muzică și a obiectelor în pictură Pe urmele lui o vor porni și alți artiști pop ca Jim Dine, George Brecht și Robert Whiteman, care creează colecții de obiecte sau fragmentele lor, de imagini și activități omenești ("Ambalaje vii"), situații spațiale artificial create ("environments-colaje"), care se concentrează în mare măsură asupra gestului și timpului, inundă privitorii cu o mulțime de senzații, sunete și mirosuri 